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Liberté 


e cherchez plus la sortie! 
Suivez le maître d'Arcueil et 
embarquez-vous sur un poème. 
«Nulle plus haute école 
de liberté à l'égard de toutes 
les conventions », disait André Breton 
au sujet de Satie. La liberté. C'est bien 
ce dont il est question. Elle nous apparaît 
aujourd'hui dans sa musique avec 
d'autant plus d'acuité. 
Citons, parmi ses extravagances, 
l'abolition de la barre de mesure. 
Ce temps infini. D'éternels points 
de suspension. Satie, comme en retrait 


de sa propre musique disant à l'interprète: 


«Dessinez votre propre voie. 

Trouvez vous-même le chemin.» 

Satie n'impose pas de contrainte. 

Mais cette liberté peut vous perdre. Il livre 
son dispositif poétique comme une 
énigme. Les commentaires qu'il inscrit 
sur ses partitions relèvent davantage de la 
prose que d'indications musicales. Sur ses 
Embryons desséchés, il écrit par exemple 
«comme un rossignol qui aurait mal aux 
dents ». Comment le traduire en musique ? 
La difficulté, en particulier dans ses 
Gymnopédies et Gnossiennes, réside, 

en plus de cette épaisseur poétique à faire 


vibrer en soi, dans la lenteur. L'interprète 
devra l'investir, pour éviter d'obtenir un 
résultat vide, ennuyeux, alangui. Là aussi, 
une question brûlante d'actualité. Le temps 
qui s'étire. « Le soleil est dans l'escalier », 
écrivait le poète Pierre Albert-Birot, aux 
mêmes affinités dadaïstes que Satie. 
L'imagination vient à la rescousse. 
Libre, Satie l'était aussi des conventions 
sociales. Celui qui vivait dans un «placard» 
à Montmartre avant d'occuper un taudis 
à Arcueil où il succédait à un clochard qui 
répondait au doux nom de «Bibi la Purée», 
collectionnait les faux cols et parapluies 
(d'aucuns affirment qu'ils appartenaient 
en réalité à Bibi), reprenait ses études 
musicales à l'âge de 39 ans. Humilité qui 
le rend d'autant plus attachant. 
À vous qui posez vos mains sur le clavier, 
laissez-vous aller au rêve. 
Et quand vous pousserez à nouveau la 
porte de chez vous pour vous précipiter 
sur les routes du monde, gardez ce voyage 
en mémoire. Ou vous risquez de trouver 
Satie au détour d'un virage, brandissant 
un poème-pancarte: «Ralentissez! 
N'écrasez pas les paysages. Merci.» + 
Elsa Fottorino, 
rédactrice en chef 


Chers lecteurs, 


Dans ce contexte inédit, nous avons pris la décision 
de retarder la parution du numéro de mai-juin qui arrive 
à présent entre vos mains. 


Ce délai ne change rien à la continuité de Pianiste 
et de ses six numéros annuels. 


Nous vous remercions pour votre compréhension. 


RETROUVEZ TOUS NOS NUMÉROS ET NOS OFFRES D'ABONNEMENT SUR WWW.PIANISTE.FR 
— DÉCOUVREZ NOS VIDÉOS PÉDAGOGIQUES SUR NOTRE CHAÎNE YOUTUBE 
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MUSIQUE EN CONFINEMENT 


THE SHOW MUST GO ON 


Le monde de la musique est résilient. Si l'annonce du confinement a 
bouleversé tous les programmes, les artistes n'ont pas été pour autant réduits 
au silence. Partout, des initiatives ont fleuri. Les musiciens ont investi les 
réseaux sociaux, les grandes institutions de la musique ont ouvert les portes 
de leurs archives, les médias se sont démenés pour proposer des contenus 
innovants... et le public n’a jamais eu autant besoin de musique ! 


Boris 
Giltburg 


Igor Levit 


LES COMPTES À SUIVRE 


fin de garder le contact 
À: leur public, de 

nombreux artistes ont 
investi les réseaux sociaux 
pour donner des concerts 
improvisés, dans l'intimité de 
leur appartement. Des rendez- 
vous quotidiens, qui mêlent 
humour, débrouille et une 
grande humanité. > À13h, 
retrouvez Boris Giltburg 
sur sa page Twitter pour 
une masterclasse en direct. 
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Chaque jour, le pianiste 
russo-israélien présente 

l'une de ses œuvres favorites 
et donne des conseils pour 
l'interpréter. Rachmaninov, 
Sibelius, Grieg.. L'occasion 

de redécouvrir les plus belles 
pièces de son répertoire. 

+ À 19h, installez-vous 
confortablement pour assister 
au concert de salon du 
pianiste allemand Igor Levit. 
Chaque soir, il diffuse en direct 


un récital sur ses pages Twitter 
et Facebook. Au programme : 
Schubert, Beethoven, Wagner, 
Liszt. Et quelques surprises. 
Enfin, finissez la journée en 
vous promenant sur le Twitter 
de David Kadouch (voir p. 8). 
Tous les jours, le pianiste 
français publie une petite 
vignette musicale — des 
mélodies de Debussy, Satie, 
Schumann ou Chopin... 

Une véritable bulle d'air. + 


Des applis 
pour jouer 


ette pause forcée 
pourra permettre à 
certains de renouer 


avec leur instrument. 

Mais comme il n'est pas 
toujours facile de jouer 

seul, plusieurs applications 
vous permettent désormais 
d'inviter tout un orchestre 
dans votre salon. C'est le cas 
de Nomadplay, plébiscitée 
par Renaud Capuçon, 

et de la toute nouvelle 
application de musique 

au catalogue extrêmement 
fourni, Tomplay. Ces applis 
révolutionnaires reprennent 
le principe du karaoké: vous 
choisissez la voix que vous 
souhaitez jouer, celle-ci 
disparaît de l'enregistrement, 
et vous pouvez interpréter 

le morceau accompagné 

du reste de l'orchestre. 

Une invention réellement 
extraordinaire qui permet 
aux musiciens amateurs de 
travailler plus efficacement 
et de profiter du plaisir de 
jouer en groupe. Ces applis 
s'adaptent aux différents 
niveaux, permettent 

de moduler le tempo 

et proposent de s'enregistrer. 
À télécharger gratuitement 
sur tablette et smartphone. + 


Philippe 
CaSsard 
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DES PODCASTS ET EMISSIONS 
POUR S'EVADER 


‘est également 
C l'occasion de se plonger 
dans le catalogue 
sans fin de France Musique: 
retransmission de concerts, 
rediffusion d'émissions 
cultes, et découverte 
de quelques nouveautés. 
Notez en particulier «La 
Ronde musicale», une 
émission animée à distance 
par un artiste , qui invite des 
musiciens à se filmer en train 
de jouer chez eux. On peut par 
exemple y découvrir la pianiste 
britannique Imogen Cooper 


Metropolitañ, 
New York 


rivées de public, les 
P grandes salles ne sont 

pas pour autant au 
chômage. De plus en plus 
d'institutions musicales 
ouvrent virtuellement leurs 
portes et leurs archives. Allez 
faire un tour sur les sites Web 
de vos lieux préférés, vous 
y trouverez des ressources 
inespérées. «Si vous ne 
pouvez pas venir à la musique, 
la musique viendra à vous», 


interprétant, via Skype, un 
Schubert poignant en duo 
avec la violoncelliste Sonia 
Wieder-Atherton. Le petit 
décalage voulu par la 
connexion Internet rend 
l'expérience d'autant plus 
vivante et émouvante! 
Rendez-vous également le 
13 juin pour la 200° émission 
de «Notes du traducteur» 
de Philippe Cassard avec 
des archives exceptionnelles: 
Arthur Rubinstein, Nikita 
Magaloff, Arturo Toscanini, 


Alfred Cortot qu'on entendra 


parler de Beethoven et 

de Chopin, et, bien sûr, jouer. 
N'oublions pas non plus 

la foisonnante sélection 

de concerts en libre accès 
sur Arte.tv. Pour les enfants, 
podcastez sans hésiter les 
«Histoires en musique » 
d'Élodie Fondacci, disponibles 
sur Radio classique. Idéal 
pour découvrir Le Carnaval 
des animaux de Saint-Saëns, 
La Belle au bois dormant 

de Tchaïkovski ou Le Petit 
Poucet accompagné par la 
musique de Moussorgski. + 


LES GRANDES SALLES 
À L'HEURE DU DIGITAL 


promet la Philharmonie 

de Paris. En guise de «kit 

de survie musical», la grande 
salle parisienne a mis tous 
ses anciens concerts en libre 
accès sur son application 
«Philharmonie Live » ou sur 
son site. Elle offre également 
une visite virtuelle du Musée 
de la musique et des coulisses 
de la Philharmonie, ainsi que 
des activités musicales pour 
les enfants. Des initiatives 
similaires sont à retrouver 
dans les salles de concert 
du monde entier. Voyagez 
dans les univers uniques 
des opéras de Paris, Vienne, 
Munich, Stockholm ou New 
York qui rediffusent tous les 


soirs une de leurs anciennes 
productions, choisissez 

vos programmes avec le 
«Digital Concert Hall» du 
Philharmonique de Berlin 
rendu gratuit pour l'occasion, 
et pour les amateurs de 
musique de chambre, plongez 
dans les archives du Wigmore 
Hall de Londres afin de 
découvrir des récitals inédits. 
Les plus aventureux pourront 
consulter le site de la Scala de 
Paris qui propose des rendez- 
vous quotidiens thématiques: 
playlists, interviews de 
musiciens depuis leur 

salon, arts plastiques, 
recommandations de lecture 
et même cours de cuisine! + 


JB MILLOT 


Les sites 
Web à ne pas 
manquer 


a plate-forme de 
Lier Medicitv s'est 

également adaptée à la 
situation. Depuis le début 
du confinement, elle propose 
gratuitement de nombreuses 
captations de concerts, 
documentaires et master- 
classes. À noter, ses Armchair 
concerts, performances à 
huis clos dans la grande salle 
Tchaïkovski de la Philharmonie 
de Moscou, sans public. 
L'occasion de redécouvrir les 
plus grands pianistes russes 
du moment, Nikolaï Lugansky, 
Boris Berezovsky ou Denis 
Matsuev, dans un contexte 
absolument unique. Aux 
amateurs de musique et d'art 
contemporain, la fondation 
Louis Vuitton offre trois 
rendez-vous hebdomadaires 
sous le hashtag FLVchezvous, 
sur les réseaux sociaux et sur 
leur site: le mercredi à18h, 
une visite virtuelle d'une 
exposition commentée par un 
des commissaires, le vendredi 
à 20h30, un grand concert 
enregistré dans l'auditorium, 
et le dimanche à 17h30, un 
concert de la classe de 
violoncelle de Gautier Capuçon. 
Enfin, pour soutenir les 
initiatives locales, consultez le 
site du festival 1001 Notes en 
Limousin qui diffuse chaque 
semaine des concerts live aux 
programmes originaux. Dans 
le cadre de la série Aux Notes 
Citoyens, Vous pourrez 
notamment découvrir les 
œuvres de Vladimir Cosma 
et d'Ennio Morricone jouées 
à la mandoline ou les mélodies 
de Satie, Saint-Saëns 
et Aphex Twin interprétées 
Sur piano jouet. + Lou Heliot 


Nikolaï 
Lugansky 
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MUSIQUE EN CONFINEMENT 


CARNE TS 
DE NOTES 


De Paris au Sri Lanka, du Mexique au Pays 
basque, les pianistes nous envoient leur 
journal de bord, impressions et réflexions 
illustrées par des images de leur quotidien. 


Dossier réalisé par Elsa Fottorino 


Depuis Paris 

Florent Boffard 
«CETTE PÉRIODE AGIT COMME 
UN REVELATEUR » 


comme un révélateur sur tous les aspects de la vie, les meilleurs comme les 

pires. J'essaie d'oublier les seconds... 
Comme dans l’art, les contraintes stimulent la créativité et l'imagination, et 
à l'échelle de toute une population, on a mille occasions de s’émerveiller et 
d’apprécier la richesse qui émerge du nombre et de la collectivité tant critiqués 
habituellement. 
Bien sûr, ceux qui peuvent continuer à vivre leur passion durant ces semaines de 
captivité sont très privilégiés. C’est mon cas, et j'ai parfaitement conscience de 
cette chance. Malgré toutes les nouvelles sinistres qui nous mitraillent à longueur 
de journée, je peux passer la majeure partie de mon temps dans l’univers de la 
musique que je savoure comme le miel de ce que la vie peut nous proposer. Et 
comme par le passé, je sais que j'irai puiser dans Bach si le ciel devait s’assom- 
brir encore plus. # 


J ai l'impression que nous vivons collectivement une des périodes qui agit 
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Depuis Paris 


David Kadouch 


«DES PETITS PAPIERS 
CHIFFONNES » 


trangement, le confinement n’a pas changé 
E mon rapport à l'instrument. Je pensais tra- 

vailler moins, je travaille presque davantage. 
Je tourne de petites vidéos de piano pour les 
réseaux sociaux, et jy trouve un accomplisse- 
ment insoupçonné. 
J'aime les réactions immédiates du public, j'aime 
qu’un morceau très connu, et peut-être trop 
joué, prenne ici une autre dimension à travers 
ce que l’on vit aujourd’hui. 
Je prends l’exécution de ces vidéos très au 
sérieux et j’exige de moi-même une qualité 
que je comparerais presque à celle d’un disque. 
L'exercice y est d’ailleurs presque plus périlleux, 
car tout doit être fait en une seule prise. Pas de 
montage, on ne peut plus tricher. 
Ma sœur est médecin, réquisitionnée à Bichat. 
Je lui dédie toutes mes vidéos, je sais qu’elle les 
écoute. Je la voyais presque tous les jours avant 
ce désastre. 
Ces vidéos, ce sont des petits papiers chiffon- 
nés, avec des «je t'aime» écrits dessus quand 
on les déplie. + 


J-B. MILLOT/ SDP / P.TOHIER 


PTOHIER 


Depuis le Pays basque 


(LE TEMPS RETROUVEÉ » 


es pensées vont avant tout au personnel 
soignant qui se bat dans les hôpitaux. 
J'aimerais avoir le courage d’aller les 
aider. D’arrêter cette souffrance. Mais je 
sais aussi que ce serait trop risqué pour 
moi. À 20 heures, les gens vont à leur fenêtre pour 
es applaudir. C’est un geste magnifique. Ils en ont 
argement besoin, bien plus que nous, musiciens. 
e salue leur courage: il en faut pour travailler 
dans ces conditions, sans masque, au risque d’être 
contaminé. 
Comment peut-on avoir envie de parler de soi dans 
ces moments-là ? 
’ai décidé de mettre cette période à profit pour 
rogresser dans mes habitudes de vie en matière 
d'écologie. Chacun doit faire ce qui est nécessaire 
our lui dans ces temps difficiles. Pour moi, c’est 
e jardinage, le compost, troquer mes serviettes en 
papier pour des serviettes en tissu et faire moins de 
courses. Des petits gestes de tous les jours. 
Ce confinement sonne comme un retour à la 
nature, au silence, au calme. C’est le temps retrouvé. 


En particulier avec mon mari Symon Bychkov. 
Quelle importance! 

Pour la première fois, les valises sont rangées. Je ne 
veux pas les voir. 

Je suis aussi moins accroc à l’ordinateur. Fini le 
stress des concerts, de l’organisation des voyages. 
Ce flux incessant s’arrête enfin. 

Dans ce temps si particulier, il faut tout de même 
travailler. Nous donnons avec Katia la pre- 
mière mondiale du concerto de Nico Muhly à la 
Philharmonie de Paris au mois de novembre. Nous 
répétons dans des conditions incertaines. Quand je 
vois immense pile de partitions sur mon piano, je 
me demande comment j'aurais fait pour les monter 
si je n'avais pas eu ce temps-là. C’est pourtant ce 
qui était prévu. Cela me paraît impossible! 

Je suis tentée de croire qu’au sortir de cette période 
je ne reviendrai pas à la frénésie d’avant. Saura-t-on 
repartir d’une autre manière? Tirer les leçons de 
tout cela? Je m'interroge, quand je constate celles 
qui n'ont pas été retenues de grandes catastrophes 
comme Tchernobyl. Mais j’ai envie d’espérer. 


Ci-dessus 

Marielle avec 

sa sœur Katia dans 
la maison qu'elles 
partagent 

au Pays basque. 
En haut, à gauche 
David Kadouch 
accompagne 

du geste sa sœur 
médecin qui part 
travailler à l'hôpital. 
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Depuis le Sri Lanka 


(ENTOURÉE D'OISEAUX» 


e voilà confinée dans mon île d’origine, le 
\/A Sri Lanka, entourée d’un vieux piano et 

plein d’oiseaux clamant le retour d’une 
nature prodigieuse. 
C’est singulier, jy étais pour la première fois 
avec mes deux mentors et légendes: Elisabeth 
Leonskaja et Valentin Erben du quatuor Alban 
Berg, Ils ont pu partir in extremis à Vienne après 
quelques jours de bonheur, et me voilà mise en 
quarantaine par l’armée, ayant côtoyé des res- 
sortissants venus d'Europe et potentiellement 
porteurs du virus. Une affichette de quarantaine 
sur la porte d’entrée de la maison familiale, et moi 
derrière mon piano à voyager en moi-même afin 
de«trouver l’universel», pour reprendre les mots 
de Novalis, et sans savoir ce que décidera l’armée. 
Plus de vols de retour possibles, plus de concerts 
assurés avant été, L’Asie, sa nature bavarde et 
luxuriante, son sourire paisible, côtoient la fronde 
beethovénienne, le charme suave de Reynaldo 
Hahn, et Bach, tel un bouddha venu d'Occident 
pour harmoniser et apaiser ce monde calfeutré 
et apeuré. On nous offre le temps, et peut-être 
le retour à l'essentiel qui va avec. 
La grande Leonskaja m'a dit ces mots avant de 
partir: «Il est temps de revenir à nous-même, et 
si possible une Variation Diabelli par jour.… » 
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Depuis Paris 


(LE BESOIN DE SE STRUCTURER » 


ous, musiciens, le savions déjà, mais la musique aide tout simplement à vivre. 
N J'ai la chance d’habiter dans des conditions très confortables et je ressens un 

sentiment de décalage et de malaise alors que des drames se jouent dans 
certains hôpitaux. Dans ce moment d'incertitude et de déstabilisation, retrouver 
son piano est réconfortant et consolateur. Le travail musical donne un sentiment 
de liberté et permet la réappropriation d’un quotidien confisqué par l'actualité. 
Un confinement voulu dans un confinement subi. 
Après une journée de sidération, le besoin s’est vite fait sentir de structurer, de 
quadriller l'emploi du temps; c’est paradoxal alors que je souffrais auparavant 
d’une grille horaire trop contraignante, comme beaucoup parmi nous. Tous mes 
concerts sont annulés jusqu’en juin et préparer mon programme d’enregistrement, 
prévu en juillet, avec une telle page blanche devant moi apparaît comme un luxe. 
L'activité pédagogique se réinvente, le lien avec les étudiants perdure grâce à Internet. 
Je suis sûre qu’au sortir du tunnel nous aurons beaucoup appris individuellement 
et collectivement. Et d’ici là, écoutons et jouons de la musique, toujours plus! 


Depuis Ars-en-Ré 


(JE COMPOSE POUR 
LE PLAISIR» 


’est curieux d’avoir du temps, tout à coup, alors qu’on 
C est toujours en train de courir partout. Être chez soi, 

communiquer avec sa famille encore plus qu'avant, 
passer quelques instants à regarder le plafond... lorsque 
d’habitude chaque minute doit être mise à profit pour 
produire quelque chose ou aller quelque part. Pour l’ins- 
tant, je profite de ce temps pour faire ce que je repoussais 
indéfiniment: écrire les partitions de mes morceaux pour 
les rendre disponibles, partager des vidéos de concerts, 


composer sans but précis, juste pour le plaisir. Bientôt  Ci-dessus 

je vais me recentrer sur le piano: reprendre un travail de Une partition 
fond sur le rythme en jazz, aller plus loin dans ma tech- de Claire Désert, 
nique classique, préparer mon prochain enregistrement extrait de L'Oiseau 
et une musique de film. prophète, de 
Finalement, après des mois de tournées incessantes, cette Schumann. 
pause forcée me fait du bien. Mais ce n’est pas le cas de À gauche Shani 
tout le monde, car cette situation cause aussi beaucoup Diluka avec 

de souffrances, alors je me sens très chanceux et j'espère Elisabeth 
pouvoir donner un peu de lumière et d’évasion à cœeux  Leonskaja et 
que je peux toucher. Valentin Erben. 


S EXPILLY /SDP 


soP 


Éerol Beta 
(AVOIR LE TEMPS, 
UN PRIVILEGE » 


‘inspiration ne prend pas la peine de frapper avant 
d’entrer. Chez moi, les idées de composition peuvent 
surgir n'importe où, n'importe quand, parfois aux 
moments les plus inattendus: au cours d’une prome- 
nade, au concert même, où il peut se faire que mon 
attention, momentanément distraite, se prenne à vagabonder, 
se perde en un rêve éveillé. Plus étrange, l'inspiration peut 
se frayer un chemin vers ma conscience dans la promiscuité 
du métro, dans ce bain paradoxal de solitude qu’autorise la 
foule. Ces premières idées sont brutes. Il faudra me mettre 
au piano pour que s'effectue le lent travail d'élaboration, 
délicat, souvent douloureux. Il est fait de bégaiements, d’hé- 
sitations. C’est au piano que prennent forme les thèmes, 
au piano que je précise les contours mélodiques et que je 
contrôle les enchaînements harmoniques. Durant ces longues 
plages temporelles, le bruit extérieur importe peu. Sauf s’il 
s’agit d’une musique, bien sûr, de ces exécrables musiques 
dites d'ambiance: rien de pire qu’une agressive Rhapsodie 
hongroise de supermarché pour vous déconcentrer… Sinon, 
mon isolement est tout intérieur, si bien que, la plupart du 
temps, l’effervescence extérieure vient plutôt 
doper ma concentration. 


En même temps que vient la nuit 
s’abaisse le seuil de tolérance au bruit 
de ses voisins. Les miens n’ont pas 
forcément envie d’entendre mes tâton- 
nements, mes élans contrariés vers des 
directions abandonnées sitôt emprun- 
tées. Quitte à être dérangés par mon 
piano, ils préféreraient avoir affaire à 
une pièce achevée plutôt qu'à ces interminables ébauches. Et, 
j'en suis conscient, ils risquent l’exaspération si je compose 
de la musique pour orchestre. Dans ce cas, 
je passe par une étape intermédiaire: j'écris 


Aujourd’hui, le bruit venu d’ailleurs n’est plus «Puissent d’abord un «monstre», c'est-à-dire une réduc- 
vraiment à craindre. Dans ma rue, les quelques l'exiguïté tion pour piano, sur deux, trois, voire quatre 
voisins qui avaient jugé malin de fêter l’arrivée ExIguite, portées. Cette esquisse n’est pas destinée à être 
du printemps en diffusant dela musiqueàtue-  l'enfermement jouée: c’est un aide-mémoire qui me permet 


tête ont fini par se lasser. Dehors, un silence 
presque total règne. De rares passants pressant 
le pas captent mon regard. Dans ce Paris fan- 
tomatique digne d’un tableau de Chirico, plus 
besoin de tendre l'oreille pour percevoir les 
chants d'oiseaux. Avant le confinement, mes déambulations 
en ville étaient souvent propices à l’éclosion d’idées nouvelles. 
Dans Paris en sursis, ma promenade se réduit désormais à 
quelques minutes. Au dépaysement géographique, il faudra 
substituer l'exil intérieur. 

Et tant pis si je n’ai pas jugé bon de faire accorder mon 
piano ces derniers mois. Sans trop y croire, je me console 
en me disant que cela sera peut-être l’occasion de découvrir 
quelques enchaînements d’accords inédits. La composition 
est un processus au long cours. Contrairement à ce qu’on 
pourrait croire, le plus prenant, le plus ardu n’est pas d’avoir 
des idées, c’est d’en éliminer. Rejeter les mauvaises idées pour 
ne conserver que celles dont on pense qu’elles pourront arriver 
à terme. Ce tamis intérieur suppose d’avoir du temps devant 
soi. Au matin, on peut se permettre de laisser errer son esprit 
pour que s'opère ce tri intuitif si délicat. Mais souvent, c’est 
le soir que viennent les meilleures idées, à la tombée de la 
nuit, dans un dosage idéal de lumière crépusculaire. Hélas, 
c’est aussi le moment où la résistance physique faiblit. Pour 
rester les sens en éveil, il faudra lutter contre l’assoupissement 
qui guette, contre la fatigue accumulée pendant la journée. 


favoriser les 
trouvailles.» 


de clarifier la forme, les harmonies, les lignes. 
Ensuite vient le moment d’orchestrer qui, lui 
aussi — comme chez ces géants que sont Ravel 
ou Stravinsky -, a lieu au piano. Les possibilités 
polyphoniques du piano libèrent l'imagination, 
elles permettent de se représenter des contrepoints, d'inventer 
de nouveaux contre-chants. Curieusement, il donne davantage 
de matérialité à des sonorités qui pourtant lui sont étrangères. 
C’est paradoxal, mais il me semble que j'entends mieux une 
trompette bouchée jouée au piano que si elle sonnait sim- 
plement dans ma tête. Mes voisins aussi? 

Pour certains de nous, musiciens, ne nous leurrons pas, le 
confinement peut même être un luxe. Le temps nous est 
précieux, et avoir ainsi l'opportunité d’en disposer à loisir est 
un privilège. Rien ne garantit que le spectacle idyllique d’un 
lieu magique, d’un paysage divin, stimulerait mon inspiration 
et, bien que j'aie composé certaines de mes œuvres dans ces 
lieux enchanteurs que sont Villecroze ou Mazères, je ne suis 
pas un adepte de la Thébaïde. Chez moi, dans mon bureau, 
petite pièce sans charme particulier, il se peut que les idées 
me viendront avec d'autant plus de facilité que j’aspirerai, au 
moins inconsciemment, à transcender cette relative banalité. 
Puissent l’exiguité, l’enfermement favoriser les trouvailles. 
Être isolé dans un espace confiné, comme être perdu au 
milieu des bruissements d’une foule, sera peut-être propice 
au jaillissement d'œuvres nouvelles. + 
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MUSIQUE EN CONFINEMENT 


Depuis Paris 


Alexandre Tharaud 


(LAFENÊTRE » 


e ma fenêtre, j'observe l’eau de la Seine. Verte, 
avec des reflets bleus les jours de chance, au 
soleil naissant. En ces semaines pauvres, seuls 
quelques irréductibles au pas ralenti ornent 
ma vue, Pour le reste, c’est le grand désert. 
Ma fenêtre donne sur de larges rues sans vie. Et ça 
fait du bien. Paris respire. Au loin, un joggeur passe, 
trace sa route relié à la musique de ses écouteurs, 
hors monde. Je me plais à imaginer la musique choi- 
sie. Et s’il s'agissait de Mozart, Chopin, Schumann? 
Un ami coureur me disait combien les concertos de 
Bach lui semblaient la musique idéale pour le sport. 
Longtemps, j'ai pratiqué la natation, accompagné des 
sonates de Scarlatti. 
Ma fenêtre, aux courbes caressantes, un piano jouet 
à ses pieds, hérité de mon spectacle sur Barbara avec 
Juliette Binoche, en 2017. Je vis sans piano depuis 
vingt-trois ans. Pour la première fois, je le regrette. 
Mon piano jouet et moi, nous voilà. Sur son minus- 
cule clavier à trois octaves je joue l’Aria des Variations 
Goldberg puis n'arrête... Envie folle de toucher un 
véritable piano de concert. 
Un vaste silence recouvre Paris. Le soleil brille, pas un 
nuage, nulle faille dans le ciel. Pourquoi sa couleur me 
rappelle-t-elle Rio de Janeiro? J'y jouais l’été dernier. 
Le lendemain de mon récital, je m'étais envolé en 
hélicoptère dans un même bleu immaculé, survolant 
la plage de Copacabana. J'étais heureux. Il faut dire 
que le concert s’était mal passé. Il manquait deux 
notes au clavier. Une panne d'électricité avait plongé 
scène et salle dans le noir complet, en plein milieu de 
la Suite en la de Rameau. J'avais continué à jouer une 
petite minute avant que la lumière rejaillisse. Puis, au 
cours de l'Opus 110 de Beethoven, panne à nouveau. 
En ce majestueux Théâtre Municipal, j'avais gardé 
mon sang-froid, poursuivi le premier mouvement, 
mais cette fois le public avait applaudi en plein milieu. 


Comme au cirque, quand un 
trapéziste fait un saut péril- 
leux dans le noir. Éventails 
et robes du soir en plus. Je 
m'étais promis qu’à la troi- 
sième panne je jouerais une 
jambe en l’air. Soirée inou- 
bliable, car singulière. Mon 
survol d’une demi-heure en 
hélicoptère fut vécu comme 
une délivrance. 
Aujourd’hui, à travers ma 
fenêtre de confinement, le 
ciel brésilien de Paris éblouit. Je le fixe et y inscris 
mes désirs. Quand nous serons tous délivrés: 
vivre un été intense, visiter mes amis, les serrer 
dans mes bras, s'offrir du temps ensemble, sans 
compter, les serrer encore, reprendre le chemin 
de la scène, jouer avec une folle gourmandise 
Bach, Couperin, Rameau, Mozart, Beethoven, 
Chopin, Rachmaninov, Debussy, Ravel, donner 
mes quatre concerts au Château de Versailles 
début juillet, traverser l’Europe, tout partager 
avec le public — il me manque tant -, s’asseoir 
dans la salle et écouter les pianistes qui n''ins- 
pirent, Sokolov, Argerich, Pogorelich, Zhu, 
Perahia, Lupu, jouer le répertoire de la musique 
de chambre avec mes complices, Jean-Guihen Queyras 
le premier d’entre eux, puis manger ensemble des 
crêpes et du chocolat, arrosés de cidre et de vin blanc, 
me promener dans Paris la nuit, partir au Québec, la 
plus belle des terres en août, retrouver Yannick Nézet- 
Séguin, mes amis au cœur tendre, au rire puissant, 
vous n’imaginez pas ce que Montréal regorge de 
chaleur humaine, retrouver la France en septembre, 
courir à l'Opéra Bastille voir Carmen, vivre et vivre 
encore, accompagné et enivré de musique. # 


Ci-dessus Le piano 
jouet devant la 
fenêtre d'Alexandre 
Tharaud. 

À droite Les objets 
du quotidien de 
David Fray et 
Vanessa Wagner 
dans sa maison 

de Montreuil. 


Depuis le Mexique 
Michel 
Dalberto 
LA MUSIQUE 


EST DANS 
MA MÉMOIRE » 


ci, au Mexique, pas de confinement, mais une grande 
discipline de la population qui reste chez elle et ne 
sort que si nécessaire. Tous les commerces, tous les 
taxis nous versent du liquide hydro-alcoolique avant 
d’entrer dans les magasins ou les voitures. Les restau- 
rants et bars sont fermés. 

Nous habitons une agréable maison un peu vide (...) 
Pas de piano, bien sûr—je n’en ai pas chez moi à Paris, 
ça prend trop de place, fait du bruit, créé des pro- 
blèmes avec les voisins. Je ne ressens d’ailleurs aucun 
besoin de jouer. La musique est dans ma mémoire et 
je peux y penser autant que je veux. Comme je dis » 


J-B. MILLOT 
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3-8. MILLOT /C. DOUTRE 


Depuis les Hautes-Pyrénées 


(DÉFIS ET TRAVAIL 
DÉSINTÉRESSÉ » 


a particularité d’une telle période est que le tra- 

vail effectué n’est pas lié à une échéance précise. 

J'ignore quand et quelles pièces je rejouerai 
lorsque la vie reprendra son cours. Et d’ailleurs, 
quelle vie? 
En attendant, ce moment est celui des défis et du 
travail désintéressé. 
Étrangement, et alors que l’anniversaire beetho- 
vénien me semble être la plus mauvaise raison de 
jouer ses œuvres, trois partitions de ce composi- 
teur occupent le temps que j'arrive à consacrer à 
mon instrument. Un temps assez limité, car mon 
enfant en prend la majeure partie! Variations Eroica, 
Quatrième Concerto et Sonate « Hammerklavier », 
l'œuvre impossible par excellence, celle que j'ai aimée 
depuis mes dix ans, que je n’ose pas jouer et que 
peut-être je ne jouerai jamais en public 
En attendant, je travaille, j'apprends, je jardine, je 
réfléchis. 


toujours, la musique m'aide à vivre, le piano à en vivre. 
Quand rentrerai-je? Grande question. Probablement 
pas avant trois semaines voire un mois. Je suis comme 
tout le monde, mon agenda s’est vidé d’un coup 
jusqu’à mi-mai. Heureusement la plupart des enga- 
gements sont reportés, en particulier en Chine. 
Désolé, pas de phrase lyrique sur la liberté retrouvée 
ou une (re)découverte de mon moi intérieur. Et mon 
naturel pessimiste me fait penser qu'il n'y aura pas de 
grands changements dans l'attitude des gens après ce 
confinement, plutôt une plus grande méfiance envers 
chacun. On verra. 


= 


Depuis Montreuil 


(CHANGER NOS DÉPENDANCES » 


esuis dans ma maison de Montreuil avec mon mari et mes enfants. J'ai la 

grande chance d’avoir un jardin, donc je me sens privilégiée par rapport 

aux familles qui sont confinées dans des appartements. Les premiers 
jours ont été très durs, j'ai passé énormément de temps à écouter la radio 
et à lire toutes sortes d’articles, mais depuis une semaine je lève le pied car 
c'est trop anxiogène. Je passe bien sûr une grande partie de ma journée à 
m'occuper de mes enfants, de leurs devoirs, de la maison, des repas. et 
je promène mon chien, ce qui malgré l’atmosphère étrange de la ville est 
une respiration quotidienne. 
Le monde est devenu presque silencieux, entendre les oiseaux et voir un ciel 
clair est un vrai bonheur… c’est bien le seul réel point positif de cette période 
dont j'espère qu’elle saura faire changer notre tendance à la sur-consom- 
mation, nos modes de transports, nos dépendances. Tous mes concerts ont 
été annulés et je crains que cela ne continue encore pour quelques mois. J’ai 
assez peu travaillé comparé à mes heures habituelles, parce que je n’avais 
pas la tête à ça, parce que mes enfants passaient en premier, les occuper, les 
rassurer, les consoler, et que j'ai aussi profité de ces moments pour ranger, 
trier, me vider la tête dans des activités que je n’ai pas le temps d'accomplir 
dans ma vie normale. Ma saison 20/21 s'annonce très chargée donc je vais 
devoir me remettre dans un rythme normal de travail! Le monde artistique 
va être très touché par la crise qui s'annonce après des annulations en masse. 
Cela va probablement créer un effet domino. Il va falloir inventer de nouvelles 
solidarités. Cette crise met en lumière de nombreuses inégalités sociales, 
culturelles, scolaires. Pour les artistes, c’est pareil, nous sommes, selon nos 
carrières, nos revenus, nos vies de famille, très inégaux dans nos capacités à 
affronter ce moment, à en absorber les inquiétudes et conséquences. 
En revanche, on se rend compte à quel point la musique, le cinéma, la 
lecture peuvent nous aider dans ces moments inédits de privation de 
vie sociale. J'espère qu’en plus des quelques leçons écologiques que nous 
devrons impérativement tirer de cette crise, nous saurons aussi préserver 
notre précieuse exception culturelle. 


ORCHESTRES AU CHÔMAGE TECHNIQUE, 
CONTRATS SUSPENDUS, ANNULATIONS 
EN PAGAILLE... LES MOIS À VENIR 
S'ANNONCENT PARTICULIÈREMENT 
MOROSES POUR LE MONDE DE LA 
MUSIQUE. LES CONCERTS PRÉVUS 
SERONT-ILS REPORTÉS ? LES CACHETS 
MAINTENUS ? LA BILLETTERIE 
REMBOURSÉE ? PORTRAIT D'UNE 
INDUSTRIE CONTRAINTE D'IMPROVISER. 


epuis le début du 
confinement, les 
annonces d’annula- 
tions s’enchaînent. 
Concerts, spectacles, 
grands rendez-vous de l’été.… 
Le célèbre festival de Verbier, 
prévu en juillet, a été le pre- 
mier à se retirer, rapidement 
suivi par le festival de Bayreuth 
en Allemagne et par celui 
d’Aldeburgh au Royaume- 
Uni. Le festival du Printemps 
des arts de Monte-Carlo, qui 
devait se tenir du 13 mars au 
11 avril a été annulé le jour 
de l'ouverture. « Tout le mois 
de concerts a purement et sim- 
plement été supprimé», nous 
confie Marc Monnet, son 
directeur artistique, non sans 
émotion. D’autres continuent 
d’avancer au jour le jour. C’est 
le cas de Jérôme Chabannes, 
directeur artistique de Piano 
à Lyon. « Nous avons renon- 
cé à l'intégrale des Sonates de 
Beethoven programmée fin 
mars avec Renaud Capuçon 
et Kit Armstrong. Maintenant, 
nous oublions les récitals d'avril 
et mai. J'espère pouvoir sau- 
ver au moins celui d'Alexandre 
Kantorow début juin!» 
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Pour l’industrie de la musique 
classique, les coûts de l’épidé- 
mie seront incommensurables. 
Entre le budget communica- 
tion déjà dépensé, les cachets 
des artistes et les demandes 
de remboursement de billets, 
les institutions anticipent de 
grandes difficultés. Pour les 
plus petites structures, c’est 
une véritable question de 
survie. « Piano à Lyon est une 
structure privée qui s’autofi- 
nance à plus de 70 %, rappelle 


La situation est 
dramatique 
pour les jeunes 
musiciens qui 
ont des cachets 
peu élevés. 


Jérôme Chabannes. Il en va 
donc de sa pérennité. Nous 
nous trouvons très fragilisés. » 
Le directeur artistique, ancien 
agent d’artistes, s'inquiète 
également pour les musiciens 
qui se retrouvent du jour au 


lendemain sans engagement et 
pour qui la situation est « réel- 
lement dramatique ». « Surtout 
pour les plus jeunes qui ont des 
cachets peu élevés et peu de 
concerts, alerte Chabannes. 
Ils se retrouvent sans écono- 
mies et sans ressources. Je croise 
les doigts pour eux afin qu'un 
maximum de projets puissent 
être reportés. » Désormais en 
télétravail comme une grande 
partie du pays, l’industrie de 
la musique met en effet tout 
en œuvre pour réorganiser 
ses programmes. Une tâche 
digne de Sisyphe lorsque 
l'on n’a aucune visibilité sur 
l'avenir. Néanmoins, l’équipe 
de Piano à Lyon est déjà en 
train de remanier sa program- 
mation de la rentrée pour y 
intégrer les concerts annulés. 
«Nous compterons naturel- 
lement sur le soutien et sur la 
coopération du public», sou- 
ligne Jérôme Chabannes, qui 
espère pouvoir conserver sa 


billetterie. Et appelle de ses 
vœux une démarche du gou- 
vernement dans ce sens. «ll 
serait déjà fort appréciable que 
le gouvernement acte officiel- 
lement le fait que les concerts 
supprimés puissent être reportés 
sans donner lieu au moindre 
remboursement, avec la possi- 
bilité d'utiliser la billetterie sur 
la saison prochaine. Le genre de 
stratégie adoptée par les agences 
de voyages qui proposent des 
avoirs, par exemple. » 


DES FONDS DE SOUTIEN 

A RENFORCER 

Si le gouvernement ne s’est 
pas, à ce jour, exprimé sur 
la question, il a néanmoins 
débloqué dans l’urgence 
quelque 11,5 millions d’eu- 
ros destinés à aider le sec- 
teur de la musique. Un fonds 
d’aide nécessaire, mais qui ne 
«répond pas à l’ampleur des 
difficultés», comme le déplore 
l'appel lancé par la Fédération 
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des ensembles vocaux et ins- 
trumentaux spécialisés (Fevis) 
et plusieurs directeurs artis- 
tiques d’ensembles. Selon le 
Syndicat national du spectacle 
musical et de variété (Prodiss), 
le préjudice avoisinerait plutôt 
les 590 millions d’euros de 
pertes de chiffres d’affaires. 
La Fevis appelle par ailleurs 
le gouvernement à étendre 
le régime du chômage par- 
tiel aux artistes et aux sala- 
riés engagés en CDD d'usage, 
afin de proposer «une réponse 
équitable et juste pour protéger 
nos salariés les plus précaires et 
ainsi préserver la vie culturelle 
de notre pays». Pour l'heure, 
de nombreux artistes sont 
encore dans l'incertitude et 
regardent avec envie du côté de 
l'Allemagne qui prépare, sur 
la recommandation du chef 
du Philharmonique de Berlin 
Kirill Petrenko, un généreux 
fonds de soutien pour les 
musiciens free-lance. 


Au-delà des conséquences 
financières, c’est un change- 
ment en profondeur de l’in- 
dustrie musicale qui se dessine. 
Une de ses manifestations les 
lus évidentes prend la forme 
d’un glissement vers le digital. 
Pour les artistes confinés et 
les salles de concert fermées, 
les réseaux sociaux sont sou- 
vent le seul moyen de garder 
e contact avec leur public. 
Certains labels ont même fait 
e choix de maintenir leurs 
sorties digitales, alors que l’in- 
dustrie du disque est quasi 
entièrement à l’arrêt. C’est 
e cas par exemple du label 
Mirare, qui sort notamment 
un album de duos de Raphaël 
Sévère et Paul Montag, et les 
Sonates et Mazurkas de Chopin 
interprétées par le pianiste 
russe Lukas Geniusas. Albums 
dématérialisés, concerts ou 
performances improvisés et 
filmés sur smartphone, vidéos 
à la demande. C’est une tout 


autre manière de produire et 
de «consommer » la musique 
qui semble se dessiner. « Les 
réseaux sociaux permettent en 
effet de conserver un lien entre 
les artistes et leurs fans, entre 
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les programmateurs de sai- 
sons et festivals et leur public», 
acquiesce Jérôme Chabannes. 
Et les rediffusions de concerts 
donnent un nouveau souffle 
aux ensembles musicaux. Marc 
Monnet s’estime « heureux 
que la plupart des orchestres 
acceptent de se servir de l'outil 
digital, comme l’on déjà choi- 
si certains d’entre eux. Cela 
leur conférera un rayonnement 
international». 

Mais ce recours massif au 
numérique va-t-il s’installer 
dans la durée? Le directeur 
artistique du Printemps de 
Monte-Carlo, lui «ne croi(t) 
pas à un fonctionnement 
essentiellement numérique. Le 
concert est un moment unique 
où les foules peuvent vivre col- 
lectivement une sensation forte, 
impossible à éprouver par la fic- 
tion de l’image ». Une position 
largement partagée par son 
confrère de Piano à Lyon: «Je 
suis pour ma part convaincu 
que le spectacle vivant ne sera 
jamais remplacé par le digi- 
tal. La musique classique est 
un art qui se vit pleinement 
en live, dans une salle dédiée, 
grâce au talent des interprètes. 
Pas devant un écran d’ordina- 
teur ou de télé. Le digital n'est 
qu'un outil de communication. 
Et j'espère qu'après l'épidémie 
le public saura tout de suite 
retrouver le chemin des salles 
de concerts !» + Lou Heliot 


Spotify Covid-19 Music Relief 


Spotify lance un fonds de solidarité pour venir 
en aide aux artistes et aux professionnels de la musique 
mis en difficulté par l'épidémie. Après s'être associée 
à MusiCares aux États-Unis et à Help Musicians en 
Grande-Bretagne, la célèbre plate-forme de streaming 
travaille désormais en partenariat avec le Centre 
national de la musique français pour renflouer son fonds 
de secours. Le principe est simple: Spotify doublera 
chaque euro donné par les utilisateurs au fonds de 
solidarité via la page « Spotify Covid-19 Music Relief ». 
La totalité de cette somme ira au Centre national de 
la musique et servira à soutenir les artistes interprètes, 
ainsi que les auteurs et compositeurs. Une initiative 
nécessaire, et sans aucun doute très bénéfique, puisque 
le Centre national de la musique a déjà enregistré 
plusieurs centaines de demandes d'aide venant de 
festivals et de salles de concerts en tout genre. + L.H. 
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Alfred 
MCCOY TYNER 


Sultan du swing 


Le pianiste américain, sideman de génie auprès de John Coltrane 
et compositeur novateur, s'est éteint le 6 mars à l'âge de 81 ans. 


é à Philadelphie en 1938, 
il ne commence à étudier 
le piano que vers l’âge de 
13 ans, puis suit des cours 
à la Granoff School of 
Music. Il admire alors Bud Powell et 
Thelonious Monk. Vers l’âge de 17 ans 
il se convertit à l'islam et prend le nom 
de Suleyman Saud. Quatre ans plus 
tard, après avoir fréquenté les nom- 
breux bars, lounges et clubs de la ville, 
il s’installe à New York et participe à sa 
première séance en studio pour Savoy 
avec le sextet de Curtis Fuller où figurent 
déjà les leaders du Jazztet, prestigieuse 
formation dirigée par Benny Golson 
et Art Farmer qui l’adoptent pour leur 
premier album, Meet The Jazztet. Après 
un disque pour Blue Note avec Freddie 
Hubbard, Open Sesame, il est engagé par 
John Coltrane à l’occasion d’une pres- 
tation à la Jazz Gallery en juin 1960. Il 
se produit et enregistre avec ce fabuleux 
quartet jusqu’en décembre 1965. Ces 
cinq années aux côtés du géant musical 
qu'est Coltrane au sein de cette phalange qui invente chaque 
soir, et dont l'extraordinaire intensité confine souvent à la 
transe, sont décisives. Naturellement gaucher, McCoy Tyner 
élabore un langage pianistique qui devient plus personnel, 
multipliant les accords ambigus majeurs-mineurs, les har- 
monisations modales, les énoncés véloces énergiquement 
articulés, ancrés à une main gauche puissante, les scansions 
hypnotiques inspirées de celles du saxophoniste propulsé par 
la batterie incendiaire d’Elvin Jones. 
Le producteur Bob Thiele qui capte en studio et en public le 
quartet pour son label Impulse lui donne l’occasion d’enregis- 
trer en trio. Après un remarquable premier album, Inception, 
il grave avec le bassiste Henry Grimes et le grand batteur Roy 
Haynes un de ses meilleurs disques, Reaching Fourth, où il 
se montre délicat mélodiste, d’une fraîcheur d’exposition 


Un langage 
personnel, alliant 
lyrisme et finesse 

du toucher. 


presque juvénile, d’une légèreté chan- 
tante, d’une limpidité lumineuse, 
magnifiant ses improvisations et ses 
échanges avec la batterie d’un lyrisme et 
d’une finesse de toucher égalant Hank 
Jones ou Tommy Flanagan. Sa pulsa- 
tion y est sereine, détendue, élastique, 
l'inspiration constamment fraîche et 
inventive. Le succès critique de l'album 
est au rendez-vous. Suivent Nights of 
Ballads and Blues, Today and Tomorrow, 
Live at Newport et Plays Ellington; tous 
attestent de la vitalité de son approche 
habitée par l'esprit du blues harmoni- 
sé par Bill Evans, par le langage établi 
par Bud Powell, enrichis d'éléments 
d’échelles pentatoniques et de passages 
d’une audacieuse polytonalité, mais 
ne perdant jamais de vue le swing et la 
précision des phrasés. 
Après plus de 70 albums sous son nom, 
et soixante ans après le début de la for- 
midable odyssée musicale aux côtés de 
John Coltrane et Elvin Jones, vient le 
temps du retour sur soi, d’une part en 
rendant hommage au saxophoniste (Remembering John, Plays 
John Coltrane) et surtout en livrant une manière de testament 
pianistique avec un émouvant album pour Telarc intitulé de 
manière significative Jazz Roots, dont le sous-titre est plus 
explicite encore: McCoy Tyner Honors Jazz Piano Legends of 
the 20th Century. I égrène alors au piano avec une flamme 
qui n’ignore pas la délicatesse, les souvenirs de ceux qu’il 
admira et qui l’inspirèrent: Bud Powell, Thelonious Monk, 
Bill Evans, Duke Ellington, Earl Hines, Art Tatum, George 
Shearing, Keith Jarrett, Chick Corea, Fats Waller et Erroll 
Garner, véritable Panthéon personnel où il puise les éléments 
d’un langage qui sait rester hautement personnel, bouclant 
ainsi à jamais la boucle de la musique intense et passionnée 
qui a illuminé son superbe parcours. + 

Jean-Pierre Jackson 
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 Pitre au pupitre 


Dans ce numéro est appelé à la barre Emma la Clown, alias Meriem 
Menant, dont les spectacles consacrés à la musique classique allient 
érudition et humour. Rencontre avec une drôle de mélomane. 


Votre premier souvenir 
musical ? 

Les Fabulettes d'Anne 
Sylvestre, j'avais 5 ans. 
Votre plus beau souvenir 
musical ? 

Le concert du poète et 
compositeur Gilles Vigneault, 
à Strasbourg, lorsque j'avais 
8 ans. Il faut écouter ses 
merveilleuses chansons, 
notamment Pendant que. 
Votre dernière réflexion 
sur la musique ? 


Lors de ma dernière Causerie, 


salle Gaveau, avec Anne 
Queffélec au piano. À la fin, 
elle a joué la Fantaisie- 
Impromptu de Frédéric 
Chopin, et j'ai été presque 
incapable de reprendre la 
parole après elle. Voilà l'effet 
de la musique: elle peut 
laisser sans voix. 

L'œuvre qui vous donne 
de l'énergie? 

Le Concerto pour 2 violons 
en ré mineur BWV 1043 

de Jean-Sébastien Bach. 
Le chef-d'œuvre qui vous 
«tombe des mains »? 
Impossible ! Quand un 
chef-d'œuvre ennuie, c'est 
qu'on n'est pas dans 

les meilleures dispositions 
pour l'écouter... Il faut alors 
recommencer! 

Le morceau que vous 
pourriez jouer au pied 
levé? 

Le Prélude de la Suite n°1 de 


Bach que je joue au marimba. 


Je devrais pouvoir le 
transposer au piano... mais 
à deux doigts seulement! 
Le morceau que vous 
rêveriez de jouer en 
public ? 

Le Concerto en sol majeur 
de Maurice Ravel. 
Principalement pour son 


deuxième mouvement, 
l'Adagio assai, qui est 
absolument sublime... 

La salle de concert dans 
laquelle vous rêveriez 

de le jouer? 

Le Théâtre du Châtelet. 
Votre dernier concert ? 

Ze Big Grande Musique, 
dans lequel j'ai partagé la 
scène avec le trio formé par 
Rachel Givelet au violon, 
Myrtille Hetzel au violoncelle 
et Guilhem Fabre au piano. 
Quel morceau faudrait-il 
recommander pour 
convaincre d'aimer la 
musique classique ? 

Rien de mieux qu'un bel air 
d'opéra! On trouve des 
merveilles chez Madame 
Butterfly de Giacomo Puccini, 
par exemple! 

Comment transmet-on 

le goût de la musique 
classique ? 

En l'écoutant, en la chantant, 
en en parlant, en découvrant 
la vie des compositeurs 
aussi... Bref, en se nourrissant 
d'elle. Mais attention, 

sans jamais (se) forcer! 

Les trois compositeurs 
que vous inviteriez à votre 
dîner idéal ? 

Arvo Pärt, Maurice Ravel 

et Jean-Sébastien Bach. 
Les trois interprètes ? 
Yehudi Menuhin, Maria Callas 
et Anne Queffélec. 

Et s’il fallait rendre un 
hommage ? 

Charlie Chaplin bien sûr! 
Tout chez lui me fascine: 

sa manière d'allier tragédie 
et humour, son sens du 
rythme et du timing, ce 

que ses films disent encore 
d'aujourd'hui. Rien que 
d'en parler me donne envie 
de le revoir à l'écran! 


epuis près de trente ans, Emma la 

Clown — personnage poétique, drôle 

et toujours juste créé par Meriem 

Menant — offre des spectacles dans 

lesquels elle nous parle de Dieu, de 
la mort ou encore de la physique quantique. 
Plus récemment, avec Ze Big Grande 
Musique et quelques-unes de ses Causeries 
de la salle Gaveau, elle s’est attelée à la 
musique classique. Elle y invite ses amis 
musiciens — parmi lesquels Anne Queffélec 
— et les questionne sur Chopin et Beethoven, 
le 440 Hz ou encore les mystères de la vibra- 
tion des cordes. Que d’interrogations et 
de sujets sérieux abordés par un clown! Et 
pourtant on écoute religieusement et on 
n’en perd pas une miette. Alors comment 
l’expliquer ? Par quel miracle Emma la 
Clown réussit-elle à transmettre ce que nous 
autres ne parvenons parfois même pas à 
effleurer ? Tout repose sur le nez rouge: 
« Quand je l’arbore, j’informe les gens de ma 
naïveté et suscite chez eux une forme d’em- 
pathie, ils ne peuvent pas me voir comme une 
donneuse de leçons. Alors, lorsque ensuite je 
dis des choses un peu importantes, ils 
nr'écoutent d’une tout autre oreille ! ». 
Curieux paradoxe que celui-ci: c’est en ne 
se prenant pas au sérieux qu’on est le mieux 
entendu! + 
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ENTRETIEN 


FORCE 


TRANQUILLE 


FRANCESCO PIEMONTESI ENTRETIENT 
UN RAPPORT EXIGEANT À LA MUSIQUE. 
IL ÉVOQUE AVEC ÉLOQUENCE SES 
PASSIONS, DE SCHUBERT AUX ŒUVRES 
CONTEMPORAINES QU'IL DÉFEND. 


près Mozart et 

Liszt, votre saison 

s'articule autour 

de Schubert 

suite à votre 
enregistrement récent des 
trois dernières sonates.. 
Je suis très attaché à l’idée des 
cycles. Ce n’est pas le chemin le 
plus facile, toutefois. En jouant 
les premiers concerts d’un 
cycle Mozart, je me suis senti 
submergé par ce travail gigan- 
tesque. II fallait six soirées pour 
jouer la totalité des sonates et 
des variations. Au bout de la 
quatrième ou cinquième soi- 
rée, je n’en pouvais plus! Mais 
quand je me trouve désormais 
devant un concerto de Mozart, 
tout me semble naturel, que ce 
soit l'écriture ou le contexte 
historique. En ce moment, je 
suis en plein dans l'intégrale 
des sonates de Schubert même 
si je n’ai pas encore de projet 
d'enregistrement, à l’exception 
des trois dernières sonates. J'ai 
toujours rêvé d'entamer les 
cycles du triumvirat - Mozart, 
Liszt et Schubert. 
Y a-t-il un lien entre ces 
trois compositeurs ? 
Schubert, comme Mozart, 
saisissait toute la gamme des 
émotions. Et je suis convaincu 
que Liszt est l'héritier légitime 
de Schubert. Cela est moins 
évident, bien sûr, dans les pièces 
purement virtuoses comme les 
Rhapsodies hongroises, mais le 
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lyrisme de la Première Légende 
ou du Lac de Wallenstadt est 
celui de Schubert. Ce dernier 
est peut-être le plus rare des 
trois compositeurs, ayant été 
un homme extrêmement secret 
et solitaire. Pourtant, il avait un 
comportement volcanique! 
C’est justement cette duali- 
té qui me fascine et que l’on 
trouve chez les grands com- 
positeurs : intellect et âme, 
rationalité et imprévisibilité, 
synthèse et détail. Ce sont 
des personnages complexes et 
à plusieurs dimensions. 

C'est précisément 

ce qui subjugue dans 

les trois dernières 

sonates de Schubert. 
Qu'est-ce qui vous a 

incité à entreprendre 

cet enregistrement ? 

Cela fait une décennie que je 
vis avec ces sonates, les nourris- 
sant en prenant conseil auprès 
d’Alfred Brendel — avec qui 
j'ai beaucoup travaillé — et de 
Murray Perahia. Mais la véri- 
table révélation fut un jour à 
Berlin où, en conduisant ma 
voiture, j'entendis à la radio la 
Sonate en do mineur, D. 958. Je 
ne savais pas qui jouait mais 
l'interprétation m'a freiné dans 
mon élan. Elle était d’une éner- 
gie brute et puissante, dénuée 
de tout embellissement. Cela 
na tellement bouleversé que 
j'ai dû arrêter la voiture afin 
d'écouter jusqu'au bout! C'était 


Claudio Arrau, dans un enre- 
gistrement tardif exécuté à La 
Chaux-de-Fonds. Je m'y suis 
reconnu; cela m’a donné le 
courage d’entreprendre l’enre- 
gistrement. C'était un moment 
charnière. 

Et vous avez pu enregistrer 
dans ce lieu mythique de 
La Chaux-de-Fonds... 
Quelle magnifique salle! Au 
moment de l'enregistrement, je 
jouais en récital ces trois sonates 
à l’occasion du 125° anniver- 
saire de la Société de musique 
de La Chaux-de-Fonds. Les 
Sonates D. 958 et D. 959 ont 
été enregistrées dans des condi- 
tions de studio mais la der- 
nière sonate en si bémol majeur 
se prêtait merveilleusement 
à la captation live. Malgré la 
tranquillité introspective de 
l’œuvre, elle ne représentait 
pas, à mes yeux, un Schubert 
mourant. Alors, j'ai voulu gar- 
der cette version de concert 
dans toute sa spontanéité pour 
mon disque. 

Une sonate de si 

grandes proportions 
pourrait impressionner 

par sa complexité et 

sa longueur. Sentez- 

vous une responsabilité 

de guider vos auditeurs 
dans une telle œuvre? 
Absolument. La communica- 
tion entre l'interprète et son 
public est primordiale. Pour la 
dernière sonate de Schubert, 
j'ai souhaité transmettre aux 
auditeurs une sorte de plan, 


«Ne laissons 
pas notre 
monde musical 
devenir un 
musée.» 


un schéma lucide où la forme 
de l’œuvre pourrait s’entendre 
sans supprimer des instants 
plus intuitifs. C'était un voyage 
à entreprendre ensemble. 
Comme disait Busoni, pour 
communier dans une œuvre 
d’art, il appartient au public 
de faire la moitié du travail. 
Quand il devient participant, 


il vivra un échange direct avec 
la musique. 

Vous êtes un interprète 
discret face à une 
génération de plus en plus 
médiatisée. Cela a-t-il un 
effet sur votre carrière ? 

Je suis très heureux de l’évo- 
lution de ma carrière. Pour 
la saison 20-21, je ferai mes 
débuts avec l'Orchestre phil- 
harmonique de Berlin en sep- 
tembre puis avec l’Orchestre 
philharmonique de New York 
en octobre — je m'en réjouis! 
C’est une reconnaissance de 
mon travail, bâti lentement 
et patiemment. Les maisons 
de disques veulent à tout 
prix coller une étiquette sur 
les artistes pour qu’ils soient 
d’emblée identifiables. Mais on 
cède à la facilité; cela n’est pas 
une stratégie durable. Enfant, 
je composais beaucoup. C’est 
peut-être ce rapport avec l’écri- 
ture qui me pousse à défendre 
mes convictions: on est au ser- 
vice de la musique avant tout. 
C'est un idéal admirable 
que l'on trouve parmi 

les plus grands artistes... 

Il y a un extrait de Lili Kraus 
jouant à la fin de sa vie une 
œuvre récemment découverte 
de Schubert. Voilà un véritable 
triomphe de l'expression pure 
et sans ego! Si l’on adopte ce 
respect du texte et du com- 
positeur, on sera toujours à 
la recherche d’une nouvelle 
approche ou d’un nouveau son 
car aucune œuvre n’est jamais 
pareille. C’est beaucoup plus 
intéressant et satisfaisant. 
Pensez-vous également à la 
transmission de ces idées à 
la nouvelle génération ? 

Je donne occasionnellement 
des masterclasses et je reçois 
également des pianistes chez 
moi à Berlin. L'ambiance des 
masterclasses est souvent stres- 
sante, surtout pour l'élève qui 
pourrait ressentir une forte 
pression devant le public. Je 
préfère largement travailler 
en tête-à-tête avec des jeunes 
pianistes afin d’avoir un vrai 
échange, de connaître leurs 
idées, de les épauler. Ce n’est 
pas facile pour la nouvelle géné- 
ration. Le domaine est saturé 


et les conservatoires acceptent 
trop d’élèves par rapport aux 
réalités du métier. Or, c’est tout 
de même touchant quand des 
pianistes s’inspirent de mes 
enregistrements et souhaitent 
approfondir, à mes côtés, leur 
travail sur Mozart ou Schubert. 
Avez-vous une «règle 
d'or», en abordant une 
nouvelle œuvre ? 

Je ne quitterai jamais les 
conseils d'Edwin Fischer que 
l’on trouve dans un livre assez 
rare sur ses masterclasses à 
Lucerne en 1954, rédigé par son 
élève Paul Badura-Skoda. C’est 
une ressource exceptionnelle! 
La leçon inoubliable du maître, 
à laquelle je retourne en per- 
manence, était de travailler un 
élément à la fois, c’est-à-dire, la 
structure, le son, les couleurs, la 
spontanéité. C’est ainsi que 
lon peut ressentir chaque élé- 
ment l’un après l’autre et laisser 
l'interprétation prendre forme 


tout naturellement. 

Vous travaillez 
régulièrement avec 

des spécialistes de 
l'interprétation historique... 
C’est un milieu très intéressant. 
J'ai collaboré avec Philippe 
Herreweghe, Ton Koopman, 
Andrea Marcon, Roger 
Norrington, pour n’en citer 
que quelques-uns. Ils sont tous 
sur la même longueur d’onde 
— le pianoforte se noie dans des 
salles modernes trop grandes. 
La musique ancienne et les ins- 
truments modernes ne sont pas 
entièrement incompatibles, 
mais il faut se familiariser avec 
le timbre et le caractère des ins- 
truments anciens. Je n’oublierai 
jamais la chance incroyable 
que j'ai eue de passer une 
journée entière avec le piano- 
forte de Mozart à la Stiftung 
Mozarteum. L'interprétation 
historique récolte de plus en 
plus d’adhérents; on parvient à 


| l’intégrer dans notre esthétique 
actuelle. Cela remonte déjà 
à l’époque de Karajan et 
d’Harnoncourt dont les 
orchestres jouaient déjà avec 
moins de vibrato quand 
il s'agissait de la musique 
baroque, non pas pour défendre 
une approche historique en soi, 
mais tout simplement parce 
que c'était plus beau. 

A quel compositeur 
souhaitez-vous vous 
consacrer prochainement ? 
J'aimerais me plonger dans 
l'intégrale des sonates de 
Beethoven, c’est un projet déjà 
en cours. Aucune sonate ne 
ressemble à l’autre. C’est formi- 
dable, car il faut donc trouver 
32 solutions! Pour un prochain 
récital, j'aimerais jouer davan- 
tage de musique moderne ou 
contemporaine: Messiaen, par 
exemple, que je trouve absolu- 
ment génial ou une composi- 
trice comme Unsuk Chin dont 


je joue le Concerto pour piano. 
Vous donnez une place 
importante à la musique 
contemporaine alors ? 

C’est indispensable. Ne lais- 
sons pas notre monde musical 
devenir un musée. Il faut aider 
nos compositeurs-collègues 
à faire vivre leur musique, à 
faire entendre la musique de 
nos temps. Schubert et Mozart 
seront toujours à l'affiche, mais 
la musique contemporaine est 
une cause plus urgente. J'ai 
remarqué que des interpréta- 
tions du répertoire classique 
peuvent engendrer des débats, 
voire des mésententes alors 
que les artistes sont rarement 
hors sujet quand il s’agit de 
la musique contemporaine. 
Ce n’est pas une question de 
difficulté technique ou musi- 
cale. Tout simplement, cette 
musique représente une partie 
de nos sociétés, de nos identités, 
de nos luttes — elle représente 
notre présent. On entend le 
métro parisien dans un des 
concertos d'Henri Sauguet, des 
bruits urbains dans le concer- 
to d'Unsuk Chin. Cela peut 
sembler moins exotique, car 
on ne voyage pas au temps des 


cours baroques, mais ce sont 
des expériences réelles et vives. 
Est-il aussi évident 
pour le public de saisir 
ces aspects? 
À mon sens, c’est justement 
à travers ces éléments que le 
public parvient à comprendre 
et à apprécier la musique 
contemporaine. C’est un pro- 
pos que les organisateurs de 
concerts ne doivent jamais 
oublier. Ils ont peur des salles 
vides mais programmer une 
symphonie de Dvorak n’amé- 
liorera pas forcément la situa- 
tion. La musique est au-delà des 
choix commerciaux. D'autant 
que les gens sont souvent heu- 
reux de se confronter à quelque 
chose de nouveau. Il ne faut pas 
sous-estimer un public qui a 
soif de la découverte. + 
Melissa Khong 


Francesco Piemontesi 
Schubert Last Piano Sonatas 
Pentatone 2019. 


JEUNE TALENI 


Benjamin 


VERY 
VIRTU 


À VINGT-SEPT ANS, LE PIANISTE 


OSE 


BRITANNIQUE À LA CARRIÈRE 


INTERNATIONALE DÉJÀ BIEN LANCÉE 
SIGNE UN DISQUE DES CONCERTOS 
DE CHOPIN AUX CÔTÉS DU ROYAL 
SCOTTISH ORCHESTRA ET DE LA 
CHEFFE ELIM CHAN. UNE RÉUSSITE. 
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hopin est 

omniprésent dans 

votre discographie. 

Pourquoi ce lien 

si fort avec ce 
compositeur ? 
Chopin m'est très cher. En fait, 
j'irais jusqu’à dire que c’est 
grâce à lui que je suis tombé 
amoureux du piano. L'un de 
mes premiers morceaux était 
une de ses valses. J'étais d’em- 
blée séduit, subjugué par le 
lyrisme des mélodies et par le 
velouté des harmonies. Chopin 
connaissait comme personne le 
piano, il savait exploiter les tex- 
tures et faire chanter l’instru- 
ment. Il s’inspirait de la voix et, 
pourtant, le piano est vraiment 
le seul capable d’exprimer sa 
musique. Petit, je me baignais 
dans ses œuvres, ses valses, ses 
nocturnes. La 3° Sonate, que 
j'ai connue par l’enregistre- 
ment de Lipatti, est devenue 


une obsession à l’âge de 9 ans 
mais elle demeurait hors de 
portée à l’époque! Dès lors, 
la musique de Chopin reste le 
noyau de mon répertoire. 

La question de tradition 
est souvent évoquée 
lorsque l'on interprète 
Chopin, que ce soit autour 
du rubato, de la pédale, 
des doigtés... Comment 
abordez-vous cette 
musique ? 

Quand je me trouve devant 
Chopin, tout devient intuitif et 
naturel. Je connais sa musique 
intimement. Elle m’a accom- 
pagné tout au long de mon 
enfance. Bien que les écrits 
musicologiques sur la ques- 
tion de tradition me soient 
familiers, je suis convaincu que 
l'interprétation de la musique 
de Chopin, de par sa nature, 
n'est pas prescrite par une seule 
loi. Mes propres conceptions 


me permettent de m'exprimer 
musicalement, mais je ne sug- 
gérerais jamais que la musique 
de Chopin devrait être jouée 
de telle ou telle manière! En 
tant qu’auditeur, j’apprécie 
une variété de styles et d’es- 
thétiques. 

Vous vous êtes formé 
auprès de plusieurs 
pédagogues, en 
commençant par votre 
mère... 

Elle a toute ma reconnais- 
sance pour avoir assuré mon 
apprentissage initial et pour 
m'avoir soutenu pendant les 
années à suivre. La musique 
occupait une place importante 
dans ma famille, grâce à mon 
grand-père qui, lui, avait voulu 
devenir concertiste. Sa mère 
ne croyait guère en ce métier; 
et un jour, mon grand-père a 
appris en rentrant à la mai- 
son que son piano avait été 


P.ALLEN 


vendu... Mais il a encouragé 
ses enfants, dont ma mère, 
à poursuivre une formation 
d’instrumentiste et elle a fait 
de même pour mes frères et 
moi. Ensuite, le très vénéré 
Christopher Elton /professeur 
à l'Académie royale de musique 


«Quand je 
me trouve 
devant Chopin, 
tout devient 
intuitif 
et naturel.» 


de Londres, ndlr] devint mon 
rofesseur principal. 
seulement 11 ans, vous 

remportez le concours BBC 
Young Musicians… 

Cela a lancé ma carrière et 
m'a offert de nombreuses 
expériences passionnantes — 
des concerts au Royal Albert 
Hall et au Carnegie Hall à 
l’âge de 13 ans par exemple. 
Mes parents veillaient à ce 
que le nombre de concerts 
soit limité afin que je puisse 
continuer ma vie d’écolier. Jai 
passé beaucoup de temps à la 
Royal Academy pendant mon 
adolescence et c’est là que jai 
entamé mon diplôme en 2008. 
J'ai pu recevoir les conseils 
de Stephen Hough, Arnaldo 
Cohen et Daniel-Ben Pienaar 
dont les cours n’ont éclairé sur 
la philosophie de la musique 
et l'interprétation historique. 
Nous entendons justement 


cette ouverture d'esprit 
dans votre enregistrement 
des concertos de Chopin. 
Racontez-nous votre 
collaboration avec 
l'orchestre et sa cheffe, 
Elim Chan. 

Nous avons travaillé ensemble 
pour la première fois en 2018 
autour du Concerto en fa 
mineur. Il était clair dès le 
départ que nous nous enten- 
dions très bien du point de vue 
musical et personnel. Le choix 
s'est fait tout naturellement 
quand le sujet de l’enregistre- 
ment a été soulevé. Elim Chan 
est une cheffe d’une grande 
sensibilité. J'ai été impres- 
sionné par le sérieux qu’elle 
apportait à l’œuvre et son 
souhait d’aller au-delà d’une 
simple cohésion d'ensemble. 
Nous avons pu ainsi construire 
une vision partagée de cette 
musique lors des concerts et 
au cours de l’enregistrement. 
Qui sont vos interprètes 

de prédilection dans 

la musique de Chopin? 

Je pourrais citer tant de pia- 
nistes différents selon l’œuvre 
en question! Les nocturnes 
d'Ignaz Friedman, Vladimir de 
Pachmann, Moriz Rosenthal 
et Myra Hess par exemple. 
Il y a des gravures extraordi- 
naires de Rachmaninov dont la 
«réimagination » de la Marche 
funèbre est un véritable coup 
de génie. Chez Hofmann, son 
rubato subtil et parfaitement 
jugé ainsi que son approche 
«parlando», que l’on entend 
dans les concertos, me rendent 


La soif de vivre 
Chopin, Concertos pour piano/ Benjamin Grosvenor / Elim Chan 
/ Orchestre royal national d'Écosse (Decca) 

La richesse des nuances et l'élan exaltant ravissent. Les tuttis 
sont merveilleusement sculptés par la cheffe Elim Chan; l'âme 
éperdue de Chopin est portée haut par l'étonnant jeu du pianiste, 
mariant passion brute et clarté de vue. Ce duo redoutable aux côtés 


admiratif. D’autres noms 
viennent à l'esprit: Rubinstein, 
bien évidemment, mais aussi 
Moiseiwitsch, Cherkassky et 
Maryla Jonas, laquelle inter- 
prète merveilleusement les 
mazurkas. Si je n’en dois citer 
que deux, je dirais Cortot et 
Horowitz. Cortot pour son 
sens incroyable du rubato 
— sensuel, à la recherche de 
l’inattendu et de l'architecture 
de l’œuvre. Horowitz pour son 
imagination enfiévrée à travers 
laquelle s'élève tout un monde, 
le temps d’une brève mazurka. 
La musique de Chopin produit 
une émotion immense et sa 
subtilité révèle un véritable 
cri de cœur. + Propos recueillis 

par Melissa Khong 


BIOGRAPHIE 
EXPRESS 


1992 Naissance à Southend- 
on-Sea (Angleterre) 

2002 Démarre ses leçons avec 
Christophe Elton 

2004 Lauréat du Concours 

de piano de la BBC pour les 
jeunes musiciens 

2011 Signe un contrat chez 
Decca 

2012 Termine ses études à la 
Royal Academy of Music et livre 
un premier enregistrement 
remarqué (Liszt, Chopin, Ravel) 
2016 Sort son 4° album, 
Homages (Bach, Mendelsohnn, 
Franck, Liszt, Chopin, Ravel) 
2020 Devient artiste en résidence 
des orchestres de Radio France 
pour la saison 2020-2021. 


de l'Orchestre royal national d'Écosse dévoile un kaléidoscope 
d'expressions où chaque phrasé, chaque détail sont mis en relief. Pour les mélomanes 
accoutumés à la vision imposante de Zimerman dans le Premier Concerto, l'énergie rare 
livrée par les interprètes va autant surprendre que séduire. Des phrases tumultueuses, 
emportées par une force irrépressible, s'adoucissent devant le sublime Larghetto 
du Deuxième Concerto. N'oublions pas que Chopin n'avait que vingt ans quand il écrivait 
ces œuvres; la soif de vivre n'a jamais été aussi évidente. + 


MK. 
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PORTRAIT 


esse LE grand 


consolateur 


SA VIE EST UN ROMAN. DE L'ALLEMAGNE 
NAZIE JUSQU'AUX ÉTATS-UNIS, EN 
PASSANT PAR ISRAËL, IL SE CONSIDÈRE 
COMME «UN VEINARD », PORTÉ PAR 
SES DONS EXCEPTIONNELS ET SON 
AMOUR DU PIANO. RENCONTRE AVEC 
UN JEUNE HOMME DE 96 ANS. 


ans le brouhaha 
du bar de l'hôtel 
où nous avons 
rendez-vous, 
_ le maestro de 
96 ans peine à se frayer un 
passage. De sa voix frêle, tein- 
tée d’un fort accent allemand, 
le vieil artiste commande un 
thé. À peine installé dans son 
fauteuil, Menahem Pressler 
retrouve toute sa jeunesse. 
Passant avec une facilité 
déconcertante de l’anglais à 
sa langue maternelle, dont il 
a précieusement conservé la 
maîtrise pour «mieux com- 
prendre les grands composi- 
teurs », le musicien se révèle 
intarissable. Pressler revient 
pour nous sur sa jeunesse alle- 
mande, son exil en Israël, sa 
carrière aux États-Unis avec le 
Beaux Arts Trio, et il se confie 
sur son grand amour, son 
énergie vitale: le piano. 


JEUNESSE EN EXIL 


Lorsqu'on lui demande s’il se 
sent appartenir au «monde 
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d’hier », le pianiste acquiesce 
en riant pour ajouter aussitôt 
d’un ton malicieux: « J'espère 
bien aussi appartenir au monde 
d'aujourd'hui et au monde 
de demain ! » Les premières 
années de la vie de Menahem 
Pressler semblent en effet tout 
droit sorties des pages de l’au- 
tobiographie de Stefan Zweig 


«La musique 
m'a permis 
de survivre 

et de consoler 

à mon tour.» 


sur la vieille Europe. Né sous 
le nom de Max Pressler, il voit 
le jour en 1923 à Magdebourg, 
dans l’est de l'Allemagne. Issu 
d’une famille juive, le jeune 
Max est rapidement frappé 
par l’interdiction d’étudier. 
Passionné et opiniâtre, il par- 
vient à suivre des cours de 
piano grâce à un organiste 


qui accepte de le recevoir en 
secret. «Après toutes ces années, 
cet homme est toujours pré- 
sent dans mon cœur, dans mon 
esprit et dans ma mémoire», 
nous confie Pressler avec 
émotion. Dans la nuit du 9 au 
10 novembre 1938, avec l’aide 
d’une partie de la population 
allemande, les SA s’attaquent 
aux magasins juifs. La bou- 
tique de prêt-à-porter de la 
famille Pressler est mise à sac. 
Alors âgé de 14 ans, Max, ainsi 
que son frère et ses parents, 
fuient l'Allemagne pour l’Ita- 
lie. De Trieste, ils rejoignent la 
Palestine. « Nous sommes partis 
quelques jours seulement avant 
l'entrée en guerre de l'Italie. Il 
s’en est vraiment fallu de peu! 
C’est pour cela que ma femme 
me surnomme “Glückspilz”, le 
veinard », souligne Pressler, 
non sans une certaine fierté. 

L'adaptation à une nouvelle 
vie au Proche-Orient ne se fait 
pas sans mal. Le jeune Max 
perd l’appétit et finit par ne 
plus rien manger. « Mon père 
croyait à un caprice, mais j'étais 
physiquement incapable d’ava- 
ler quoi que ce soit », se sou- 
vient-il. Finalement envoyé 
en convalescence dans un 
kibboutz, le jeune homme 
concentre alors toute son 
énergie sur le piano. « J'avais 
une énorme faim de musique», 
reconnaît-il. La musique 
console son âme des peines 
endurées: l’exil, la Shoah. 


«Elle na permis de survivre 
et de consoler à mon tour.» 
C’est lors de cette douloureuse 
période que le futur maestro 
choisit le nom de Menahem, 
«le Consolateur » en hébreu. 

Le monde entre dans l’après- 
guerre. Tout s’accélère pour le 
jeune pianiste. En 1946, il part 
pour les États-Unis, où il rem- 
porte haut la main le premier 
prix du concours Debussy de 


San Francisco et fait ses débuts 
au Carnegie Hall. Comme 
beaucoup d’autres exilés juifs 
européens, Pressler décide 
de s'installer définitivement 
en Amérique. C’est le début 
d’une carrière frénétique. 
Pressler fait ses premiers pas 
de soliste en se consacrant 
tout particulièrement au 
répertoire moderne françai: 

« Quand je joue cette musique, 


elle touche mon cœur et mon 
âme. Je ressens quelque chose 
que seuls Debussy, Ravel, Fauré 
ou Chabrier peuvent me faire 
ressentir. Et c’est encore le cas 
aujourd’hui», nous confie-t-il 

légèrement étranglée. 
En 1955, Pressler fonde 
le Beaux Arts Trio avec le 
violoniste Daniel Guilet et 
le violoncelliste Bernard 
Greenhouse. Hilare, il se 


remémore leur toute pre- 
mière audition: « Le mana- 
ger avait commencé par dire 
qu'il n'y avait pas besoin d’un 
autre trio, qu’il existait déjà le 
“million dollar trio” d'Heifetz, 
Rubinstein et Piatigorsky. Je 
lui ai rétorqué: “Et alors? Vous 
n'êtes pas intéressé par notre 
‘one dollar trio’ 

grand é 

Pressler se reprend: «N 


avons dû inventer notre propre 
chemin. Et je dois dire qu’on a 
plutôt bien réussi. » 


UN PIANISTE-NÉ 


Ce n’est pas peu dire. Pendant 
plus de cinquante ans, le 
Beaux Arts Trio s’est imposé 
comme une référence interna- 
tionale. Et Menahem Pressler 
en a toujours été l’âme. Il est 
le seul membre du trio à avoir 
traversé toutes les périodes de 
l’ensemble, en lui garantis- 
sant son identité artistique. 
En 2008, le pianiste décide 
de mettre fin à cette aventure 
musicale. « Je me console en me 


«Je n'ai aucun 
regret. J'ai joué 
ce que je voulais 
et aimé tout ce 
que j'ai joué.» 


disant que nous avons arrêté au 
sommet de notre art!», déclare- 
t-il, philosophe. L'heure de 
la retraite n’a cependant pas 
encore sonné. Âgé de 83 ans, 
il a repris tambour battant la 
carrière de soliste qu’il avait 
interrompue un demi-siècle 
auparavant. Il réussit le tour 
de force de revenir sur les plus 
grandes s 
en réci 
Aujourd’hui, Menahem 
Pressler est un artiste comblé. 
«Je n'ai aucun regret. J'ai joué 
tout ce que je voulais. J'ai aimé 
jouer tout ce que j'ai joué. Je 
continue de donner di 
cle Je suis un glücl 
Et un pianiste-né? Il rit. «En 
effet, je me suis parfois décrit 
comme un “born pianist” 
quand j'étais plus jeune. Il faut 
dire que j'étais assez arrogant 
à l’époque! Mais il est vrai que 
la musique a toujours été bien 
plus qu'une carrière pour moi. » 
Pour ce musicien qui a traversé 
cle, elle a été 


nes en concerto et 


Pressler de conclure: 

always music. First and fore- 
most» («de la musique avant 
toute chose») + Lou Heliot 


GRAND ENTRETIEN 


MATHENNEK/DG 


Ll'ÉCHAPPÉE 
BELLE 


Lors de son dernier passage à Paris, la pianiste Hélène Grimaud nous 
a reçus pour un entretien dans les salons du Mandarin Oriental. 
Depuis ses débuts, elle a su conserver son insondable mystère. Peut-être 
est-ce dû à cet accent indéfinissable qu'elle a forgé au gré de ses voyages, 
à son discours parsemé d'intonations étrangères et à ses interprétations 
incandescentes. Confidences d'une pianiste dont l'hypersensibilité 
n'a d'égal que le talent et l'intelligence. 


Propos recueillis par Elsa Fottorino 


ous interprétiez hier soir 

le Concerto de Schumann 

avec Andris Nelsons 

et le Gewandhausorchester 

de Leipzig. Une interprétation 

étourdissante, dans laquelle 

vous cultivez le mystère 

et vous mettez en danger... 

La musique n’a rien à voir avec 

une performance athlétique, 
l'émotion encore moins. Aussi inconfortable que 
cela puisse être, l'émotion ne peut surgir que d’une 
prise de risque, de la sortie des zones de confort. 
On a peut-être moins à proposer si on se sent tota- 
lement sous contrôle. Il manque le plus important. 
Le partenariat avec le chef et l’orchestre est essentiel. 
Dans la musique de Schumann plus que dans n’im- 
porte quelle autre. Elle est si poétique, et vit dans 
l'instant. Idéalement, la musique en concert devrait 
sonner comme si elle s’écrivait sur le moment. Il 
faut arriver à faire entendre cette spontanéité, cette 


AECOUTER 
ESSENTIALS 
Un recueil 
d'enregistrements 
réalisés pour Deutsche 


Grammophon: Debussy, - 


Chopin, - J.S. Bach, 
Silvestrov... En ligne 
depuis janvier 2020. 


fraîcheur. La musique de Schumann n'existe pas 
sans elles. Elle est à l’image de la vie, des sensations. 
Ce compositeur exprime un élan, une urgence, 
une poésie. C’est presque le plus littéraire de tous 
les musiciens. Le premier mouvement du Concerto 
est indiqué «Allegro affetuoso ». C’est la seule œuvre 
avec ce terme-là, «affectueux». Cela se sent dans 
chaque phrasé, ces élans parfois opprimés, parfois 
aboutis. Il faut le vivre. La seule possibilité pour 
que ce sentiment s’exprime pleinement, c’est d’être 
dans la même respiration avec le chef et l'orchestre. 
Encore plus que dans n'importe quel œuvre, il faut 
que ce soit de la musique de chambre. 

Comment fait-on pour atteindre cette 

osmose ? 

Ce n’est pas possible à chaque fois. Il y a des artistes 
avec lesquels on est naturellement sur la même lon- 
gueur d’onde. Et d’autres avec qui on l’est moins. 
Mais il faut avoir le sens de l’aventure! Chaque 
concert est différent. C’est ce qui fait qu’on se lève le 
matin. On découvre toujours de nouvelles choses. » 
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GRAND ENTRETIEN 


> L'impulsion donnée par le partenaire, les différents 
lieux et acoustiques, nous transmettent plusieurs 
images du son. Le retour du son va modifier notre 
jeu. Il y a ce côté rambling (sinueux). Vous vous sen- 
tez à la fois tout petit face à la musique et connecté 
au reste du monde grâce à elle et à ce qu'elle exprime. 
Vous êtes dans une dynamique à la fois totalement 
personnelle et universelle. 

Dans votre dernier disque, Memory, on croise 
Debussy, Satie et Chopin, mais aussi 

le compositeur de jazz électro Nitin Sawhney. 
Pourquoi cette thématique de la mémoire ? 

La musique a ce pouvoir incroyable de nous faire 
éprouver des souvenirs, d'évoquer et de provoquer 
des sensations. À l’origine, C'était un projet sans 
agenda qui s’est développé sans tracé particulier. 
Il est né de la collaboration avec Nitin Sawhney. 
Nous voulions élaborer un travail commun à par- 
tir de cette notion d’espace dans la musique, et de 
simplicité. Simplicité qui complique tout, tout le 
monde le sait. Bien que ce soit un programme que 
je n'aurais pas forcément choisi initialement, je suis 
finalement tombée amoureuse de ces œuvres. Elles 
peuvent être associées à l’enfance, mais je n’en ai 
joué aucune quand j'étais petite. C’est un répertoire 
neuf qui m’a ouvert tout un monde. Dans la culture 
occidentale, la dimension cérébrale est mise en avant 
alors que l’art se passe à un autre niveau. Ce sont 
des œuvres qui expriment cela de façon très forte. 
Elles vous mettent vraiment dans un état second et 
vous donnent la possibilité d’être transporté, d’être 
ramené à des choses très personnelles. 

Vous parlez «d'état d'urgence», «d'état 
second». C'est votre façon d'envisager la vie 
et la musique: atteindre ces états limites ? 
Oui, dans le meilleur des cas. 
Cela peut être dangereux auss 
Oui mais cela fait partie du jeu, il faut l’accepter. 
Cela fait intervenir un phénomène de courage. Et 
aussi de lâcher-prise. 

Comment faites-vous ? Car il y a beaucoup 

de choses qui nous retiennent. Le monde 
matériel, les autres, les impératifs de voyage, 
de calendrier... 

Je me souviens que mon professeur Pierre Barbizet 
— un homme merveilleux d’une culture extraordi- 
naire — m'avait dit quand je commençais à travail- 
ler avec lui à l’âge de douze ans: «Avec le métier de 
concertiste, on ne sait pas. On peut avoir travaillé, bien 
dormi, bien mangé, fait le maximum. On se croit en 
pleine forme, on commence à jouer. Eh bien, ça n'y est 
pas. Le son n’y est pas. Ça n’est pas habité. Parfois, on 
nest pas dans les meilleures conditions personnelles et 
le son y est. » Cette phrase a dû rencontrer un écho 
en moi à l’époque, et il a absolument raison. C’est 
aussi une question d’hygiène de vie et de discipline. 
On essaie de mettre toutes les chances de son côté. 
Dans la concentration, on accède tout de même à 
beaucoup de choses. C’est un état qui fait partie de 
notre quotidien. Nous arrivons à faire abstraction 
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de ce qui nous entoure. Les artistes sont de toute 
façon comme des éponges. C’est nécessaire pour 
transmettre des émotions. À un certain moment, il 
faut pouvoir faire en sorte que tout disparaisse pour 
être connecté à l'essentiel. Le son reste le véhicule par 
lequel l'émotion passe, même si je n'ai jamais adhéré à 
l’idée du son et de la beauté plastique en tant qu’elle- 
même. Il y a une dimension physique dans le son 
qui doit pouvoir vous envelopper, vous transpercer. 
Quand vous jouez, avez-vous une vision idéale 
du son? 

Elle est au-delà du son. Le phrasé, l'articulation, le 
rubato, le rythme, tout cela entre en jeu. 

Dans Memory vous interprétez beaucoup 

de musique française. On ne vous attendait 
pas dans ce répertoire. 

Moi non plus! J'avais déjà abordé un peu plus de 
musique française dans mon album Water: Fauré, 
Ravel, Debussy. Cela n’a jamais été mon répertoire 
de prédilection. J'ai toujours été plus attirée par les 
romantiques allemands. Mais il n’est jamais trop tard. 
Si ce n'est pas un retour à l'enfance, cet album 
est-il un retour à la France que vous avez 
quittée? 

Je ne l’ai pas pensé ainsi. Mon attachement à la 
France n’est d’ailleurs pas géographique, mais 
s'exprime à travers les gens que j'aime. Nous avons 
tendance à associer la notion de départ à un rejet. 
Pas du tout. C’est un élargissement. Une nouvelle 
lecture, une aventure, une continuation. Déjà 
enfant, jai toujours eu cette caractéristique un peu 
restless (insatiable). La sensation de ne pas trouver 
de répit. D’être toujours en recherche. C’est cela qui 
m'a toujours poussée à aller plus loin. À explorer. 
C’est une question de personnalité, d'éducation. 
J'ai eu de la chance d’avoir des parents très ouverts 
d’esprit, qui ont stimulé cette curiosité. 

C'est cela qui vous tient, cette curiosité, 

cette énergie insatiable qui vous dévorait 

déjà enfant? 

Oui, je crois. Et c’est cette certitude qu’on ne sait 
jamais comment les choses vont se dérouler. Il 


faut avoir des rêves suffisamment grands pour ne 
pas les perdre de vue pendant qu’on les poursuit. 
Quels sont vos rêves ? 

J'aimerais m'approcher davantage des phéno- 
mènes invisibles et inexplicables : tout ce qui est 
du domaine du non-dit, de l’énergie. On utilise 
relativement peu de nos capacités. J’ai le désir d’aller 


Au fur et à mesure que j'évolue, 

je me sens de plus en plus solitaire. 
C’est peut-être aussi le territoire 
de notre instrument. Plus j'avance 
et plus il s’incarne intensément. 


encore plus loin dans l'exploration de l’âme. Une 
quête qui s'exprime déjà par les concerts, le rapport 
aux animaux. Le contact avec les animaux m’est 
essentiel. Il me permet de n'isoler du bruit. Avec 
chaque être, le langage est superflu. Aussi beau et 
sophistiqué soit-il, dès qu’on exprime ne serait-ce 
qu’une pensée, une émotion, un sentiment, on les 
trahit déjà au moment de les verbaliser. 


Vous écrivez pourtant... Vous êtes l'auteur 

de trois ouvrages, Variations sauvages, Leçons 
particulières et Retour à Salem. 

Écrire est un défi. C’est intéressant, mais c’est quelque 
chose d’impossible à faire. Ce ne sont pas que des 
écrits sur l’art ou le mystère. Ils tournent autour. 
Ils essayent de s’en rapprocher. On a davantage de 
contrôle par l'écriture que par la musique. Il faut 
qu’un miracle s’incarne, que l’histoire ou le contenu 
développe une vie qui lui est propre. Il faut que les 
choses vous échappent. Sur scène aussi. Sinon, on 
tue une certaine étincelle qui peut surgir. 

Vous avez connu le succès extrêmement 
jeune. Vous êtes devenue une icône 
médiatique pour votre talent, votre beauté, 
votre rapport aux loups. Comment l'avez-vous 
vécu et comment ce regard a-t-il évolué dans 
le temps? 

La tâche a été facile car la question de mon apparence 
ne m'a jamais préoccupée. Par contre je suis infini- 
ment reconnaissante aux personnes qui partagent ce 
que je fais, qui me soutiennent. Peut-être que cette 
médiatisation dont je fais l’objet a plus à voir avec 
notre époque qui change. Pour moi cela n’a pas été 
un poids. Elle ne m’a pas facilité les choses, sans me 
les rendre plus ardues pour autant. J’ai continué à 
avancer avec mes propres doutes et mes propres 
attentes. Le «succès» et ce qui l'accompagne n’ont 
pas occupé une grande place. 

Comment fait-on pour se protéger de ses 
dérives? 

Avec le doute. Être sans cesse insatisfait. Se dire qu'on 
peut toujours aller plus loin. C’est le garde-fou. 
Comment avez-vous évolué dans votre quête 
artistique ? 

J'ai conservé les mêmes aspirations, les mêmes visées: 
aller toujours plus loin, toujours au-delà. Cela ne 
ma pas empêchée de connaître des périodes assez 
différentes. À certains moments, je jouais beaucoup 
de musique de chambre. Au fur et à mesure que 
j'évolue, je me sens de plus en plus solitaire. C’est 
peut-être aussi le territoire de notre instrument. 
Plus j’avance et plus il s’incarne intensément. Il est 
de plus en plus véhément. 

Avez-vous envie d'aborder de nouveaux 
répertoires ? 

J'éprouve surtout le désir de passer plus de temps 
avec des compositeurs qui ont été moins présents 
dans mon quotidien, à la fois en privé et sur scène. Il 
ne reste plus que Schubert. J'y travaille en ce moment. 
Pour des concerts. 

Vous retrouvez vos amours pour le répertoire 
germanique... 

Oui, mais c’est autre chose. Schubert est plus dans les 
demi-teintes. Jai joué les Impromptus quand j'étais 
adolescente. On l’a tous fait. Mais chaque chose 
vient en son temps. Pour moi, c’est aussi intéressant 
d’avoir toujours un nouveau territoire vers lequel 
aller. Je ne me lasse de rien. Je m’en rends compte 
avec l'orchestre de Leipzig. Peu importe combien » 
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MEMORY DUO BRAHMS CONCERTOS BEETHOVEN CHOPIN/RACHMANINOV CREDO 
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Pour monter sur scène, il faut 


influencer dans le mauvais sens. Le doute est impor- 
tant s’il vient de l’intérieur. S'il vient de l’extérieur, 


imego assez lortet,enmémetemps, | 2enbeedeneemrnne nécsie ni 


ego assez fort et, en même temps, on revient à cette 


êl re suffi samment sen sible et fragilité. Il faut être suffisamment sensible et vulné- 

h Fu } L rable pour se laisser inspirer, être guidé, être intrigué, 
vulnérable Pt Jur se laisser Inspirer. en osmose avec le monde qui vous entoure. C’est 
À ° 12 À . . , é essentiel de savoir s’entourer et de ne pas se rendre 
être guidé, être intrigue, en OSMOse dépendant de ce que les gens pensent de vous. Il 


existe bien sûr cette attente de communion. Si je 


avec le monde qui vous entoure. devais donner un conseil à un jeune artiste, je lui 


» de fois on a joué une œuvre. On se nourrit de ce 
que le partenaire vous offre. C’est un très beau pro- 
cessus. Peut-être le seul contexte que je connaisse où 
le compromis n’est pas négatif. Il offre la possibilité 
de rencontrer l’autre mais en étant soi-même. C’est 
un élargissement de l’âme et du cœur. 
Qu'attendez-vous d'un chef? 

Qu'il soit lui-même. 

Cela vous arrive-t-il d'être dans 
l'affrontement ? 

Cela s’est produit, évidemment. Mais on apprend 
de chaque expérience. Il est arrivé qu’un concert 
soit plus intéressant alors que les choses n'étaient 
pas données d’avance. Et quand on arrive à trouver 
un chemin commun, le résultat est peut-être parfois 
plus intense. Il est possible que ce soit aussi moins 
stimulant. 

Quelles ont été vos rencontres les plus 
marquantes ? 

Le chef d'orchestre Kurt Sanderling, ça a été quelque 
chose d’extraordinaire. Je préfère en rester là, autre- 
ment je risquerais de me lancer dans une liste 
assante. C’était un musicien visionnaire, d’une 
grande bonté. Il m’a permis de réaliser qu’il faut 
prendre garde et amener l’œuvre à son point le plus 
incandescent. 

Comment sait-on qu'on l’a atteint, ce point ? 
Quand dans le moment, on ne peut pas aller plus 
loin. Et il ne faut pas non plus se satisfaire de ce qu’on 
croit avoir atteint. 

Avez-vous été tentée à un moment par 
l'enseignement ? 

1 m'est arrivé de donner des masterclasses. Une 
expérience très positive. Par contre je ne pense pas 
être capable d’enseigner à des tout-petits. Je n'aurais 
pas les outils nécessaires. Mais ce serait magnifique 
de pouvoir le faire. Enseigner à des élèves qui ont 
atteint un certain niveau, et me concentrer avec eux 
sur le texte, la musique et l'expression, c’est autre 
chose. Mais ce n’est pas dans mes projets. On ne 
peut pas prendre des responsabilités quand on sait 
qu’on va être absent. 

Comment tient-on dans la durée avec une 
carrière comme la vôtre ? 

Déjà il faut de la chance, être doté d’une santé assez 
solide, d’un noyau de personnalité assez fort pour 
savoir absorber ce qui a été offert sans se laisser 


dirais: si vous pouvez envisager votre vie en faisant 
autre chose que la musique, alors faites autre chose. 
Vous avez fondé un centre pour la sauvegarde 
des loups dans l'État de New York. Vous 

n'avez jamais pensé basculer, vous consacrer 
pleinement aux animaux? 

Sérieusement, non. 

Quelle est votre journée type ? 

Travailler huit heures par jour n’est pas pour moi la 
chose à faire. L'important est de réaliser un travail 
mental sur l’œuvre. Bien sûr, il faut toujours vérifier 
les coordonnées physiques. Mais garder un focus sur 
le travail mental. Jouer l’œuvre dans sa tête, l'entendre, 
imaginer un monde musical idéal, un phrasé idéal. 
Les journées de tournées ont leur rythme propre: on 
répète, on va à la salle, on travaille avec l’accordeur. 
Entre les tournées, c’est très différent: je cultive les 
jours légers. On ne peut pas repartir pour redonner 
si on n’a pas rechargé les batteries. J'aime pouvoir 
dans ce temps-là travailler des partitions que je ne 
vais pas jouer nécessairement en concert. Travailler 
sans obligation. C’est important de se nourrir de 
certaines amitiés musicales avec des œuvres sans 
agenda, juste pour le plaisir. Comme les Sonates de 
Schubert, que je travaillais juste avant de venir ici. + 


SDP/DG 
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SATIE: 


travers 


MIROIR 


MUSICIEN INCLASSABLE QUI CHERCHAIT 
À S'ADRESSER À TOUS LES PIANISTES, 
SATIE RESTE MÉCONNU, LUI QUI VÉCUT 
LES DÉBUTS D'UNE MODERNITÉ QU'IL 
INSPIRA PAR DES ŒUVRES INVENTIVES 
REFUSANT TOUT ROMANTISME, OUVRANT 
LA VOIE À DEBUSSY, RAVEL ET STRAVINSKY. 
HISTOIRE D'UN COMPOSITEUR QUI 
VOULAIT DÉTRUIRE LA MUSIQUE POUR 

LA FAIRE RENAÎTRE DANS UNE NOUVELLE 
SIMPLICITÉ À LA TRANSPARENCE 
INSONDABLE. 


Par Romaric Gergorin 


EN COUVERTURE 


NE ENFANCE 
SANS ISSUE 


L'enfance d’Erik Satie 
contient en germe tous 
les troubles faisant de lui 
une personnalité sauvage 
qui demeure aujourd’hui 
encore une énigme irré- 
solue. Afin d’échapper à 
sa famille trop présente, 
son père, courtier mari- 
time, quitte Honfleur avec 
sa femme Leslie et ses trois 
enfants pour s'installer à 
Paris peu avant l’insurrec- 
tion de la Commune. Mais, 
premier choc irrémédiable, la 
mère du jeune Erik — alors âgé de 
6 ans — meurt soudainement. Son père ramène ses 
enfants à Honfleur et les confie à leurs grands-pa- 
rents qui s’empressent de les faire rebaptiser selon le 
rite catholique après un premier baptême anglican 
initié par leur mère anglo-écossaise. Le traumatisme 
s’accentue lorsqu’on retrouve morte sur la plage de 
Honfleur sa grand-mère qui l’élevait. Le jeune gar- 
çon de douze ans vient retrouver son père à Paris, 
doté d’un premier bagage musical. À l’instigation 


Dévalant la pente des conformismes, 
il s'adonne à une existence 
de bohème dans une pauvreté qui 
ne le quittera pas, tout en réussissant 
à s'extraire de la gangue par une 
œuvre musicale immaculée, 
inespérée et venue de nulle part. 


de ses grands-parents, il avait pu prendre pendant 
quatre ans des cours d’initiation avec Gustave Vinot, 
l’organiste de Honfleur, ancien élève de l’École de 
Niedermeyer — le grand rénovateur de la musique 
religieuse du x siècle. Ce premier professeur, maître 
de chapelle réputé, spécialiste des modes grégoriens 
et du plain-chant, compositeur de valses, aura une 
influence évidente sur Satie qui composera de nom- 
breuses pièces empreintes de religiosité et des valses 
improbables, à commencer par les Gymnopédies, 
valses aphasiques, modales et statiques, signature 
du génie poétique d’un créateur féru de Chopin. 


À LIRE 


ERIK SATIE Au compositeur de mazurkas, il faut ajouter Bach 
Romaric Gergorin, et Schumann dans son panthéon musical, celui d’un 
Actes Sud individualiste qui étudia par lui-même l’histoire de 


Classica, 2016. la musique plus que par le Conservatoire national 
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dans lequel sa belle-mère Eugénie Barnetche l’inscrit 
de force. Son père l'avait déjà déscolarisé en raison 
de son peu d’implication dans les études, mais 
l’enseignement académique du Conservatoire lui 
pèse aussi, autant que sa belle-mère, cette compo- 
sitrice mondaine avec qui il ne s'entend pas. À vingt 
ans, il demande à passer son service militaire pour 
enfin quitter le Conservatoire, tombe délibérément 
malade afin de se faire réformer, se fait chasser du 
foyer familial pour un flirt avec une domestique. Le 
voilà enfin libre de vivre sa vie. Dévalant la pente 
des conformismes, il s’adonne à une existence de 
bohème dans une pauvreté qui ne le quittera pas, 
tout en réussissant à s’extraire de la gangue par une 
œuvre musicale immaculée, inespérée et venue de 
nulle part. La sentence de Mallarmé sur Rimbaud, 
«<Éclat, lui, d’un météore, allumé sans motif autre que 
sa présence, issu seul et s'éteignant », définit bien Satie 
qui va créer une œuvre sans précédent ni influences, 
qui ne s'inscrit pas dans une continuité historique, 
mais ouvre une voie nouvelle dans laquelle vont s'en- 
gouffrer Debussy, Ravel, Stravinsky. S’installant en 
haut de la butte Montmartre, Satie devient pianiste 
dans les cabarets, «tapeur sur gages » s’'imprégnant 
de l'esprit irrévérencieux de cette enclave libertaire 
alors à son apogée. 


L'ÉCHAPPÉE À MONTMARTRE 

Satie compose sa première œuvre, Allegro, en 1884, 
puis Valse-ballet et Fantaisie-valse, des courtes pièces 
pour piano, comme l'essentiel de son catalogue 
jusque dans les années 1920. Dans ces saynètes, 
l'esprit de la valse s’allie à des airs de romances 
populaires, avec déjà toute sa philosophie musicale 
dans ces structures sans progression, enroulées sur 
elles-mêmes, creusant une profondeur par le milieu. 
Ses Cinq mélodies, premières pièces vocales d’un 
charme fragile, reposant sur un accompagnement 
au piano agencé en mosaïques, sont aujourd’hui des 
classiques méconnus de la mélodie française. Si on 
ajoute à ces perles poétiques Daphénéo, écrit en 1916 
sur des paroles de Mimi Godebska, la nièce de Misia 
Sert, nous avons un aperçu idéal de son écriture 
vocale d’un raffinement expressif et d’une grande 
délicatesse, avec ces voix évanescentes associées à un 
piano épuré à l'extrême. En 1887, dans Sarabandes 
s’enchevêtrent des vagues de lyrisme contenu se 
répondant dans un balancement pendulaire. Une 
délectation grandiose jaillit de la froideur de ces 
combinaisons d’harmonies en contrepoints sta- 
tiques, tentative réussie pour sortir du romantisme. 
C’est bien en cela que Satie se distingue, réussissant le 
premier à concevoir une musique qui en est expur- 
gée, se détachant ainsi de Wagner qui écrase alors 
toutes les compositions françaises de son lyrisme 
envahissant. Debussy va s'inspirer de limmobilisme 
incantatoire des Sarabandes pour écrire sa propre 
Sarabande en 1894. Les deux jeunes compositeurs 
se sont rencontrés à l’Auberge du Clou, un cabaret 
de Montmartre où Satie est pianiste. L'amitié entre 


eux fut immédiate, mais « toujours en éveil l’un 
contre l’autre sans pouvoir s'empêcher de s'aimer 
tendrement», écrira Louis Laloy. En 1888, le jeune 
compositeur âgé de 22 ans écrit les Gymnopédies, 
libérant quelques arabesques d’une mélodie lascive 
qui se déploie, disparaît, réapparaît. Cette poétique 
de l’épure où quelques notes expriment tout un 
monde lointain est un acte fondateur, il existe désor- 
mais une forme permettant d’exprimer beaucoup 
en amenuisant ses moyens. Un an plus tard, Satie 
pousse plus loin l’expressivité de son écriture épurée 
en commençant sa série des Gnossiennes où il enlève 
les barres de mesure, ce qui va donner sept variations 
fascinantes sur un thème inspiré du folklore gitan 


qu’il découvre à l'Exposition Universelle. Changeant 
d'orientation, il se plonge alors dans les brouillards 
de sa phase la plus expérimentale, communément 
appelée sa « période religieuse ». Le piano se fait éthé- 
ré, parfois jusqu’à une froideur pré-dodécaphonique 
avec Le Fils des étoiles, musique de scène écrite pour 
un drame du Sâr Joséphin Péladan, écrivain rosi- 
crucien dont il fut proche. En 1893, il vit une liaison 
tumultueuse avec Suzanne Valadon, seul amour 
qu’on lui connaisse, une artiste dont la réputation 
de croqueuse d’hommes n’est plus à faire. Après 
cette rupture, Satie s’enferme dans une solitude 
affective irrémédiable, mais il n’est pas impossible 
qu’il connût d’autres émois que la postérité ignora. » 


Dans les années 
1890, Satie habite 
sur la butte 
Montmartre. 
Pianiste dans des 
cabarets comme 
l'Auberge du Clou, 
il vit une passion 
brève et intense 
avec la peintre 
Suzanne Valadon. 
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En 1924, le ballet 
Relâche est écrit 
par Francis Picabia 
et mis en musique 
par Erik Satie. 


Incroyable 
volte-face, 
à 39 ans, 
Satie 
décide de 
retourner à 
l'école en 
s'inscrivant 
à l'austère 
Schola 
Cantorum. 
Ce pari 
insensé va 
se révéler 
gagnant: il 
va pouvoir 
entamer 
une 
nouvelle 
période 
musicale. 
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En 


EXIL À ARCUEIL 


» Fin 1898, Satie quitte son modeste appartement 
6 rue Cortot, en haut de la butte Montmartre, qu'il 
appelait le placard tant il était petit, pour emména- 
ger à Arcueil dans un studio de 15 mètres carrés, 
précédemment occupé par Bibi-la-Purée, un clo- 
chard ami de Verlaine dont Picasso fit le portrait. 
Alors poisseuse cité ouvrière entourée de friches à 
l'abandon et de champs, Arcueil va être une base de 
repli pour Satie pendant sa traversée du désert qui 
va durer toute la première décennie du xx° siècle. 
Dans cette morne atonie, il assiste au succès de 


Pelléas et Mélisande dont il avait contribué à l’ins- 
piration, faisant découvrir Maeterlinck à Debussy 
et l’engageant depuis longtemps à dissiper toutes 
brumes romantiques dans une écriture blanche et 
transparente sans pathos exacerbé. Il se réveille alors 
le temps d’un sursaut, écrivant en réaction Trois 
morceaux en forme de poire. Des harmonies sans 
développement apparaissent dans une succession 
de commencements et de redites qui font des trois 
morceaux sept pièces virevoltantes restituant la 
giration d’une toupie, sans doute l'inspiration de 
ce recueil pour piano à quatre mains, genre qu’il 


AKG-IMAGES 


RYUICHI SAKAMOTO 


Hollywood pour ses bandes-son (Furyo, Le Dernier Empereur), l'énigmatique Ryuichi Sakamoto est avant tout un pianiste 


D evenu célèbre dans les années 1970 avec son groupe de pop expérimentale Yellow Magic Orchestra, récompensé à 


chevronné. «Je joue du piano depuis l'âge de trois ans. Cet instrument est devenu comme un prolongement de mon corps, 
comme mes bagues dentaires ou comme vos lunettes. C'est mon animal de compagnie. L'avantage, c'est qu'il est immortel», 
plaisante-t-il. Sakamoto a aussi publié des albums de ses propres compositions pour piano solo (BTTB, Playing The Piano). 
À travers ses mélodies minimalistes, épurées, impressionnistes, parfois accompagnées d'une nappe de synthétiseurs qui leur 
confère une dimension onirique, le musicien rend directement hommage à son grand maître, Erik Satie : «L'influence de Satie 
est manifeste dans ma musique. Il était un grand amateur d'art japonais, la manière dont il joue avec le son et le silence est très 
asiatique. Je peux dire en fait qu'à travers lui je rends hommage à mes ancêtres. Je ne plaisante qu'à moitié!» Original, poétique, 
touche-à-tout et immensément inventif, Sakamoto est bien, à sa manière, l'un des héritiers de l'esprit Satie.+ Lou Heliot 


affectionne particulièrement. Hormis cette réus- 
site rafraîchissante qui récapitule et achève tous 
ses précédents styles, de la musique intuitive des 
Gnossiennes à sa touche music-hall, en passant par la 
déconstruction de sa période religieuse, Satie broie 
du noir. Il s’adonne au patronage laïque à Arcueil, 
enseigne la musique à des enfants d'ouvriers, écrit 
des histoires satiriques dans le journal local socia- 
liste et va être l’un des premiers membres français 
du parti communiste — il pleurera dans le métro en 
lisant une manchette annonçant la mort de Lénine. 
Il écrit quelques chansons, dont Je te veuxet La Diva 
de l'empire pour la chanteuse à succès Paulette Darty, 
tout en désespérant de la promiscuité des cabarets 
où il continue à cachetonner. Mais, dans une volte- 
face spectaculaire, à 39 ans, Satie décide en 1905 de 
retourner à l’école en s'inscrivant à l’austère Schola 
Cantorum dirigée par le très conservateur Vincent 
d’Indy. Il a pour professeur le compositeur Albert 
Roussel, de trois ans plus jeune que lui, qui le juge 
«prodigieusement musicien » mais, pas dupe, le 


SDP 


prévient: «C’est bien sage. Trop sage pour vous. 
Il ne faudrait pas travailler trop ironiquement. » Ce 
pari insensé va se révéler gagnant, malgré les adju- 
rations de Debussy qui l’avait mis en garde: « Prenez 
garde, vous jouez à un jeu dangereux. À votre âge on 
ne change plus de peau. » Or, fort d’une nouvelle 
technicité, aiguisé par une maîtrise de l’écriture 
contrapuntique, Satie va pouvoir entamer une 
nouvelle période, glosant avec ironie sur l’histoire 
de la musique à partir de citations et d’allusions 
fondues dans d’insolites dispositifs. Il commence 
cette phase nouvelle par deux pièces pour piano à 
quatre mains, Aperçus désagréables qui condense à 
l’outrance l’enseignement scolastique et En habit de 
cheval où il pense inventer «la fugue moderne qui 
m'existait pas: tout pour les expositions ». 


En 1910, Ravel et ses Jeunes Ravélites le remettent 
sur selle, le présentant comme le précurseur de la 
musique moderne, suggérant ainsi dans un coup » 


Avec La Poire 
d'Erik Satie, 

Man Ray rend 
hommage en 
1969 au maître 
d'Arcueil. 
Ci-contre, celui-ci 
en 1909. 
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> de billard à trois bandes que ce n’était donc pas 
Debussy. Au lieu de se complaire dans une posture 
qu’on voudrait qu’il tienne, celle du créateur oublié 
enfin reconnu mais retiré des circuits, contre toute 
attente il se lance dans une suractivité frénétique, 
composant à tout va de nombreuses œuvres très 


Dans un geste conceptuel osé, il 
réarrange dans Æmbryons desséchés 
certains des extraits les plus 
mémorables de l'histoire de la musique, 
associant Bach, Chopin ou Mozart 
dans une cavalcade jusqu'au-boutiste. 


Souvenir de 
Parade (1965), par 
Valentine Hugo, 
amie de Satie qui 
l'appellait «ma 
chère grande fille ». 
À droite, le 
musicien 
photographié par 
Man Ray en 1924. 
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ciselées, stimulé par Ricardo Viñes, le grand pianiste 
de l’époque qui est disposé à le jouer. Ainsi débute en 
1911 sa période humoristique. Il y règle ses comptes, 
cite des extraits travestis de ses confrères, fait surgir des 
airs connus dans des hybridations survoltées, utilisant 
à cet escient sa technique contrapuntique acquise à la 
Schola Cantorum, qu’il oriente dans une démarche 
destructrice dont l’aura poétique est proche des des- 
sins humoristiques de Paul Klee, son contemporain 
en inquiétante étrangeté. Satie jouit d’une réputation 
d’humoriste satirique. C’est en fait un homme blessé 
qui a soif de revanche, dont les traits d’esprit vont loin 
ailleurs, dans un humour détaché des contingences. 
Le comique de Satie est contemporain de lUmour 
menaçant de Jacques Vaché, le poète pré-dadaïste 
mythifié par André Breton. Il annonce celui de son 
ami Marcel Duchamp, qui cherche lui aussi à créer 
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un art reposant sur un humour qui «traverse tous les 
miroirs», désarçonnant sans faire rire. Il s’agit de créer 
le trouble, un sursaut métaphysique généré par un 
choc s’apparentant à de l'humour mais qui va bien 
plus loin, dans les terres inconnues de l’absurde et 
de l’irrationnel. Les didascalies iconoclastes dans les 
partitions se multiplient à l'intention des interprètes, 
tandis que l’absence de barres de mesure les oblige 
à trouver un rythme par une proposition de jeu 
appropriée, Dans un geste conceptuel osé, il réarrange 
dans Embryons desséchés certains des extraits les plus 
mémorables de l’histoire de la musique, associant 
Bach, Chopin, Mozart et Beethoven dans une caval- 
cade jusqu’au-boutiste et une coda répétée dix-huit 
fois, puis arrange la Marche funèbre de Chopin dans 
un sarcasme adressé à tous ceux qui se tiennent la tête 
entre les mains en écoutant cette scie romantique. Ses 
indications de partition sont sans équivoque: « Que 
c'est triste, ils se mettent tous à pleurer, pauvres bêtes. » 
Alexandre Tharaud a bien saisi les nuances pour abor- 
der ce répertoire ambigu: «Jouer Satie demande un 
travail de dés-interprétation, car dès que l'on cherche à 
amener du sens, à ajouter des effets, on s'éloigne de lui. 
Il faut arriver à être dans une disponibilité totale sans 
s’interposer, ce qui est finalement à l'opposé du métier 
de soliste où l’on se met en avant. Avec Satie, cela ne 
marche pas. Il faut vraiment être libre, en méditation, 
en devenant un grand tube vide. Cela me consterne 
d'entendre des pianistes le jouer avec des rubatos, ayant 
peur que sa musique puisse ennuyer par son statisme, 
alors que c’est en cela qu'il est extraordinaire! Il faut 
justement chercher à ne rien faire.» 


VAISSEAUX BRÛLÉS 

Sollicité par Jean Cocteau pour concevoir une 
musique de scène pour les Ballets russes de 
Diaghilev, Satie commence Parade, avec Picasso 


aux décors et costumes, dont il va devenir un ami 
proche. Cet agencement de musique savante, de 
music-hall et de musique de cirque choque tout 
en séduisant, malgré un orchestre que Ravel a dû 
convaincre de jouer, leur assurant que c'était de «la 
vraie musique». Debussy mort sans qu’ils eussent 
eu l’occasion de se réconcilier, Satie s’aventure dans 
son territoire, celui du raffinement orchestral, en 
composant Socrate, une commande de Winnaretta 
Singer, princesse de Polignac. Le public y voit une 
plaisanterie, mortifiant Satie qui, en réaction, 
s’épanche pour une unique fois dans les luxurieux 
Nocturnes pour piano. Renouant avec son lyrisme 
dépersonnalisé, il s’y dévoile dans un geste mélan- 
colique jamais sentimental, épanchement rare d’un 
musicien mutique cultivant la mise à distance. Il 
va pouvoir désormais achever de brûler tous ses 
vaisseaux. En 1920, à l’occasion d’une pièce de 
Max Jacob donnée dans une galerie d’art, il teste 
pour la première fois sa Musique d'ameublement, 
«faite pour satisfaire les besoins utiles ». Il s’agit de 
jouer des pièces sans prévenir alors que le public 
n’est pas préparé à les entendre. À l'écoute, cette 
musique par effraction, qui anticipe la musique 
d’ascenseur et toutes les musiques d'ambiance 
terriblement aseptisées, s’avère être d’une texture 
répétitive à l’hypnotisme grinçant, précurseur du 
minimalisme. Revenant au ballet, Satie conçoit en 
1924 Mercure pour les Soirées de Paris du comte 
Étienne de Beaumont, avec Picasso à la mise en 
scène et aux décors, et Massine à la chorégraphie 
— l’équipe gagnante de Parade sans Cocteau et 
Diaghilev. Il s’attire à cette occasion les foudres 
de Breton et d'Aragon, furieux de son soutien aux 
dadaïstes de Tzara qu’ils souhaitent supplanter 
avec le surréalisme naissant. Certes il apprécie les 
dadas, même si leurs provocations ont un goût de 
déjà-vu pour un jusqu’au-boutiste comme lui qui 
avait créé en 1893 l’Église métropolitaine d’art de 
Jésus-Conducteur dont il fut le «Grand Parcier», 
invectivant par des lettres comminatoires les plus 
puissantes personnalités du monde des arts. Il 
crée cependant au Théâtre des Champs-Élysées 
Relâche, un ballet conçu avec Picabia, fer de lance 
du dadaïsme, sur une chorégraphie de Jean Bôrlin 
pour les Ballets suédois, avec à l’entracte, Entr'acte, 
un film de René Clair dont il réalise la musique, 
première B.O. écrite en réaction aux images, tout 
en dilatation temporelle. Ayant brûlé la chandelle 
par les deux bouts, ne s'étant jamais privé de son 
cocktail préféré, une bière suivie d’un calvados, Satie 
meurt d’une cirrhose hépatique le 1“ juillet 1925. 
Devenue un mythe errant sans identité propre, sa 
musique atemporelle lui survit sans vieillir, n’ayant 
jamais suivie les modes. Elle ne demande qu’à s’in- 
carner chez les pianistes amateurs, ce public que 
visait Satie à une époque où c'était eux qui faisaient 
vivre la musique, avant que les professionnels ne 
les mettent à distance par une virtuosité qu’il aura 
toujours fuie. + 


DISCOGRAPHIE SÉLECTIVE 


en six CD par Aldo Ciccolini (EMI, 1983), jouée 
plus lentement que la première, fait toujours 
autorité et permet d'entrer aisément dans 
l'univers de Satie et d'en parcourir tous 
les sommets. On retient la vigueur et la clarté 
souveraine du grand pianiste, le seul de son 
niveau à s'être autant consacré au maître d'Arcueil, avec 
des Gnossiennes et Gymnopédies de référence, sans oublier 
de dynamiques versions des pièces humoristiques. 


L° seconde intégrale des œuvres pour piano 


constamment réédité, fait l'objet d'un culte 
mérité, tant les choix audacieux du pianiste 
trop tôt disparu surprennent, avec des 
Sarabandes alliant sensualité organique et 
énergie martiale, à l'instar d'une atmosphère zen 
très séduisante qui se dégage dans toutes 
les pièces jouées, faisant de ce musicien l'un des seuls qui réussit 
à sortir de l'orbite de Ciccolini, modèle inévitable. 


Grasset 
Gassenees 


[ de Daniel Varsano (Sony, 1979), 


(Harmonia Mundi, 2009), Avant-dernières 

pensées, propose un excellent choix des 
œuvres pour piano de Satie, jouées avec ferveur 
et sens de la mesure, avec quelques pièces de 
musique de chambre et de piano à quatre mains 
avec Éric Le Sage, dont une version d'Entr'acte, 
sa musique pour le film de René Clair, des mélodies et des chansons 
de café-concert interprétées par Juliette. 


ke L' coffret de deux disques d'Alexandre Tharaud 


Lak, SAT 


es amateurs d'étrangeté seront servis avec 
une interprétation intégrale du Fils des étoiles 
par le grand pianiste russe Alexei Lubimov 
(Passacaille, 2009), qui explore avec finesse 
l'univers le plus expérimental de Satie, restituant 
toute sa poésie glacée. Lubimov a aussi enregistré 
avec Slava Poprugin une séduisante version 
pour deux pianos de Socrate arrangée par John Cage, ainsi que 
la version pour deux pianos d'Entr'acte de Milhaud, associées 
à des Stravinsky (Alpha, 2016). 


intégrale en neuf disques prenant en compte 

les dernières découvertes des musicologues 
sur l'œuvre pour piano de Satie. Trois disques sont 
déjà parus (Grandpiano, 2018) avec plusieurs 
pièces inédites, fort de la collaboration d'Ornella 
Volta et de Robert Orledge, les deux meilleurs 
spécialistes du compositeur. On y entend des interprétations 
inspirées de classiques et d'inédits sur un piano 
Erard 1881 ayant appartenu à Cosima Liszt. + R.G. 


N icolas Horvath enregistre une nouvelle 
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EN COUVERTURE 


Dans les états 


d'âme d 


Erik 


MI-CABINET DE CURIOSITÉ, MI-TRAIN FANTÔME, AMÉNAGÉES DANS 
LA DEMEURE NATALE DU COMPOSITEUR À HONFLEUR, LES MAISONS 
SATIE PROPOSENT UN PARCOURS IMMERSIF DANS L'UNIVERS 
ONIRIQUE ET DÉCALÉ DE L'AUTEUR DES «GYMNOPÉDIES ». 


entrée se fera par le placard», annonce la 
gardienne du lieu aux visiteurs en leur indi- 
quant une petite porte en bois. L’audioguide 
sur les oreilles, notre petit groupe s’en- 
gouffre dans la première pièce. Un cha- 
peau melon et une imposante collection 
de parapluies identiques sont accrochés 
au mur, Au centre de la pièce trône un 
drôle d’objet solitaire: une immense poire blanche 
affublée de deux ailes mécaniques. Clin d’œil aux 
Trois morceaux en forme de poire du compositeur 
né dans ces lieux. Sur le sol, des piles de journaux 
de juillet 1925 commentent la mort d’Erik Satie: 
«Satie est mort. Vive Satie!» Et sur les murs, des 
citations de contemporains de l’artiste lui rendent 
hommage: «un musicien médiéval et doux égaré 
dans ce siècle » (Debussy), «plein d’astuce et intelli- 
gemment méchant» (Stravinsky). Un éclat de rire 
fuse alors dans nos écouteurs, celui de l’acteur 
Michael Lonsdale qui prête sa voix à Satie durant 
tout le temps de la visite. 
Changement de décor. Inspirée de son appartement 
parisien, la salle suivante dévoile un Satie intime, très 
solitaire, voire maniaque. Lui qui se décrivait comme 
«un triste, un mélancolique, un pleureur comme le 
saule» n'a jamais autorisé quiconque à pénétrer dans 
son sanctuaire. Une émotion nous saisit tous à la vue 
de quelques objets personnels de l'artiste: sa petite 
collection de papiers aux messages énigmatiques, 
sa centaine de faux cols et la pile intacte de courrier 
qu’il n’ouvrait jamais. Douces et introspectives, 
quelques-unes de ses pièces pour piano s’écoulent 
dans notre casque. Nous nous approchons des murs 
tapissés de dessins qui reproduisent ses objets du 
quotidien : sept costumes de velours identiques, 
quelques chaises cassées, un piano désaccordé. Loin 
de ses exubérances dadaïstes, l'artiste vivait dans un 
grand dénuement, et dans le plus grand des secrets. 
Il est temps de grimper à l'étage, au son de l’im- 
pressionnante Messe des Pauvres, une pièce de 
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Satie caractéristique de son rapport complexe à 
la religion. Élevé dans la foi anglicane, celui qui 
se faisait appeler « Ésotérik Satie » avait créé sa 
propre église, l’Église métropolitaine d’art de 
Jésus-Conducteur. Sans transition, l’audioguide 
entonne «Allons y chochotte », son célèbre numéro 
de music-hall. Un choix scénographique délibéré, 
qui fait se côtoyer les multiples facettes du compo- 
siteur. Tout au fond de la pièce, quelques pichets 
de vins renversés rappellent que Satie, mort d’une 
cirrhose, avait un fort penchant pour la bouteille. 
Des chuchotis nous parviennent de l’audioguide, 
bribes de conversation qui reconstituent touche 
par touche l’étonnante biographie de Satie. Du 
jeune communiste organisant des cours de solfège 
le dimanche pour les enfants d’Arcueil au vieil ori- 
ginal qui ne mange que des aliments blancs: «des 
œufs, du sucre, des noix de coco et des moisissures de 
fruits ». Une mélodie résonne au loin, quelque part 
dans la maison. Un immense singe mécanique nous 
indique le chemin. C’est Jonas, le singe dansant qui 
anime les entractes du ballet Le Piège de Méduse. 
Au détour d’un couloir, un piano à queue blanc 
immaculé joue tout seul les plus grands succès 
d’Erik Satie. Gnossiennes, Gymnopédies et Piccadilly 
s’enchaînent. Les touches s’enfoncent comme sous 
des doigts invisibles. Satie fut toujours un inventeur 
de génie, comme en témoignent ses «instruments 
injouables », pardessus-alto, clarinette à coulisse ou 
siphon en ut exposés un peu plus loin. 

Avant de quitter les Maison Satie, un grand salon 
meublé à la mode des cabarets de l’époque nous 
invite à un dernier moment de «relâche». Tout 
un monde défile sur grand écran: des photos de 
Satie en compagnie de Picabia, Picasso ou Cocteau, 
des extraits de son ballet cubiste Parade ou de son 
irrésistible comédie lyrique Le Piège de Méduse. 
Subtil mélange d'humour et de poésie surréaliste 
qui imprègne tout le musée et fait honneur à l’en- 
fant de Honfleur. + Lou Heliot 


MAISON SATIE / COLOMBE CLIER 


La scénographie 
du musée donne à 
voir le monde 
intime du musicien. 


Jonas, le singe du 
ballet Le Piège de 
Méduse, une poire 
ailée, un piano qui 
joue tout seul... 
autant d'éléments 
pour tenter de 
reconstituer le 
puzzle Satie. 


L'entrée des 
Maisons Satie 
dans le quartier 
du Mont-Joli 

à Honfleur. 
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SATIE 
EN TOUTE 
LIBERTE 


Il n’est pas meilleur temps pour succomber au charme ésotérik de notre ami Satie. 
Anne Queffélec, en hommage à sa Bretagne bien-aimée, nous entraîne sur les rivages 
humoristiques et spirituels de Sports et Divertissements. Au menu, pêche, yachting, 
bain de mer, water chute et autres réjouissances. Vous y trouverez «une jolie passagère » 
et de «bonnes vieilles vagues pleines d'eau ». Mais attention, gare à la pieuvre 
dans sa caverne et au « vent qui souffle comme un phoque ». Rien de tel que 
la Première Gymnopédie pour se remettre de ces aventures marines... Une page 
en apesanteur à la portée de tous. Simon Zaoui se plonge de son côté dans la Deuxième 
Gymnopédie, la Quatrième Gnossienne et des pièces de genre comme Le Piccadilly, 
un ragtime d'esprit cabaret. Il nous fait découvrir les ravissants En/antillages pittoresques 
et Menus propos enfantins, sans oublier la valse Son binocle, sati(e)rique à souhait. 

Si vous êtes d'humeur contemplative et désintéressée, vous trouverez sans nul doute 
la plénitude recherchée dans Remembering Satie de Paul Lay. 


Elsa Fottorino - Illustrations : Éric Heliot 


Fe, 
P.46 P.50 P54 
MASTERCLASSE LES CONSEILS LE JAZZ 
d'Anne de Simon de Paul 
Queffélec Zaoui Lay 


40! Pianiste mai-juin 2C 


Retrouvez nos vidéos pédagogiques sur La chaîne YouTube Pianiste Magazine 
(exceptionnellement, celles du n°122 n'ont pas pu être réalisées). 
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LA LEÇON dAlexandre Sorel 


Des poids, 
des mesures 


La maîtrise du transfert du poids est fondamentale. Familiarisez-vous 
avec cette technique grâce aux conseils de Ludwig Deppe, 


BIO EXPRESS 


Pianiste concertiste, 

Alexandre Sorel est professeur 

au conservatoire de Gennevilliers. 
Il a été pianiste à la Comédie- 
Française et au musée d'Orsay 

à Paris, ainsi que producteur 

à France Musique. Îl a réalisé les 
premiers enregistrements d'Émile 
Waldteufel, de Marie Jaëll, et 
obtenu un Diapason d'Or. Il a créé 
une collection de pédagogie 

du piano, « Comment jouer... » 
(éd. Symétrie) et est l'auteur 

de « La Méthode bleue », 
destinée aux enfants débutants 
(éd. Lemoine, 2019). Son dernier 
disque est consacré à Chopin 
(Euphonia 2019). 
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epuis l'époque des 
clavecinistes, de l'avènement 
du romantisme 
et de l'évolution de la facture 
instrumentale, la façon 
de jouer s'est transformée à travers 
le temps. Tandis que jadis, pour ne pas 
brusquer le clavecin, on préconisait 
de ne jouer qu'avec l'articulation 
des doigts, la nécessité d'exprimer 
davantage de sentiments amena 
ensuite compositeurs et interprètes 
à développer la technique du legato 
et l'utilisation du poids naturel du corps 
pour jouer du piano: poids du doigt, 
poids de la main, poids du coude, où 
de l'ensemble du bras depuis l'épaule. 
Comme chacun sait, l'usage du legato 


était au cœur de la technique de Chopin, 


lui qui cherchait, à travers les doigts 

du pianiste, à retrouver la continuité 

de la voix telle qu'il la goûtait dans 

le bel canto et les œuvres de Bellini. 
Chopin avait saisi intuitivement 

ce principe du /egato par le poids. 

Par la suite, certains décrivirent cette 
utilisation du poids dans le jeu — 
le«mécanisme », pour employer le 
terme même de Chopin —, notamment 
Rudolf Breithaupt et Ludwig Deppe. 

— Cependant, avant de conter ici 

la théorie du poids, rappelons que toute 
technique de piano ne doit être qu'un 
moyen, un outil pour obtenir le résultat 
musical que nous désirons. D'abord doit 
palpiter en nous le désir de la phrase 


musicale, la beauté de sa courbe sonore. 


grand pédagogue allemand du xix° siècle. 


Nous devons ensuite réfléchir au moyen 
physique qui permettra de concrétiser 
ce que l'oreille a imaginé. En somme, 
quand on approfondi la technique, 

il ne faut jamais prendre le moyen 

pour une fin, et c'est toujours un danger. 
La technique doit aider le pianiste 

à réaliser son rêve sonore, elle ne peut 
rêver à sa place! 


LUDWIG DEPPE, LANCEUR 

DE POIDS 

L'une des premières personnes à avoir 
décrit ce principe de l'utilisation 

du poids du bras fut Ludwig Deppe 
(1828-1890), pianiste et professeur 
allemand. Ses idées sont à la base 

de l'enseignement moderne. Elles furent 
rapportées par ses élèves, parmi 
lesquelles Amy Fay, une attachante 
jeune pianiste américaine qui avait été, 
peu de temps auparavant, l'élève de 
Liszt à Weimar!, et par Elisabeth Caland, 
née en 1862 à Rotterdam?. 

— Deppe part de cette constatation 
simple: notre main, notre avant-bras 
jusqu'au coude et notre haut du bras 
jusqu'à l'épaule, possèdent un poids 
naturel qui provient de l'attraction 
qu'exerce la terre. Or, pour obtenir 

le son, au lieu de «gifler » les touches 
avec un mouvement actif des doigts, 

il convient d'utiliser ce poids naturel 

du doigt, de l’avant-bras, voire du bras 
tout entier. Le récit que nous a laissé 
Amy Fay de sa rencontre avec Liszt puis 
avec Deppe est émouvant. Pour ma part, 


j'eus la chance d'étudier quelque peu 
avec Pierre Sancan, qui parlait beaucoup 
du poids du bras. 

+ En 1873, donc, Amy Fay arrive 

de Weimar où elle a reçu les leçons 

de Liszt. Le Maître l'a fascinée par son 
génie, mais elle demeure angoissée par 
les carences de sa propre technique, 
auxquelles Liszt n'a pas apporté 

de réponse: «Je ne compte pas 
l'incomparable Liszt, car Liszt n'était pas 
"professeur de piano", ainsi qu'il en 
faisait dédaigneusement la remarque 
lui-même », dit-elle. Elle se tourne alors 
vers Deppe qu'elle rencontre à Hanovre. 
«Ilme demanda quelle était ma 
principale difficulté, et je lui répondis que 
c'était la partie technique... Il se mit à 
sourire et me dit que c'était la plus petite 
difficulté et que tout le monde pouvait 
devenir maître de son exécution. » Elle 


retourne voir Deppe quelques jours 
plus tard, et joue devant lui: «/! m'écouta 
tranquillement sans m'interrompre 

et, lorsque j'eus fini, il me dit que mes 
difficultés résidaient en effet dans 

le mécanisme des doigts, que j'avais 

du style et une bonne conception 
musicale, mais que mon exécution était 
inégale et pressée, mon poignet raide, 
les quatrième et cinquième doigts très 
faibles, que je ne faisais pas rendre 

au piano un son assez plein et arrondi, 
que je ne savais pas comment employer 
la pédale et, finalement, que j'étais trop 
nerveuse et agitée.» 

+ |l ya en effet ici tous les défauts qui 
laissent supposer que le ou la pianiste 
n'est pas à l'aise en jouant, souffre dans 
son corps et son mental. Ne souffrez 
jamais au piano: si vous vous trompez 
toujours au même endroit, si vous 


ressentez de l'angoisse, arrêtez-vous; 
essayez une autre nuance, un autre 
doigté, un autre caractère du morceau. 
Bref, supprimez l'agitation, posez-vous 
et réfléchissez. Ne persévérez jamais 
dans le «mal-être » au piano. 


PAS DE BRAS, PAS 

DE POIDS 

— Le premier conseil que donna Deppe 
à Amy Fay fut de ne pas lever les doigts. 
À l'époque, on préconisait de lever haut 
pour «articuler ». Deppe lui enseigne 
que cela forme un nœud dans les 
muscles, tandis que si on les lève 
modérément, tous les muscles du bras 
sont en jeu. Il s'agit de les lever 
seulement un tout petit peu sans forcer, 
ce qui est indispensable malgré tout 
pour développer l'indépendance des 
doigts. «Lever les doigts et frapper avec » 


maïjuin 2020 Pianiste 143 


» force raïdit le poignet, cela génère entre 
les notes un léger intervalle qui nuit 

à l'harmonie de leur union. Cela produit 
l'effet d'un coup sur la touche du clavier, 
le son est plus aigu, plus bref, tandis 
qu'en laissant seulement tomber les 
doigts, il est plus rempli, moins fort, 
mais plus pénétrant.» Amy Fay est 
frappée car elle se souvient de Liszt: 

«Il avait une façon toute spéciale 

et extraordinaire de jouer une mélodie, 
les sons avec lui ne paraissaient pas 
aussi forts et aussi détachés les uns 

des autres que dans l'interprétation 

de beaucoup d'artistes, mais ils étaient 
plus pénétrants. Eh bien, voilà le secret 
de son jeu ! "Jouez avec le poids !", vous 
dira Deppe, ne frappez pas avec 

les doigts, laissez-les tomber; le son 
sera d'abord à peine perceptible, mais 

il gagnera de la force avec la pratique 
chaque jour. » 

|| faut donc jouer en utilisant le poids, 
ce qui donne un son plus harmonieux. 
Amy Fay rapporte aussi à propos 

de Deppe: « Un de ses grands dadas est 
le son... jamais il ne me laisse jouer une 
note sans l'écouter avec la plus grande 
attention, tenant à ce que je lui rende 

un son qu'il appelle "conscient"... I|me 
semblait que mes oreilles s'ouvraient 
pour la première fois. » 

+ Par ailleurs, transférer ce poids 

d'un doigt à l'autre est l'une des 
manières d'obtenir ce legato que désirait 
tant Chopin. Vlado Perlemuter, qui était 
un familier de Ravel, faisait travailler 

le legato accentué à ses élèves. 

Il consiste à sentir, dans une extrême 
lenteur, que vous ne quittez jamais une 
note avec le doigt avant de vous trouver 
avec un autre doigt dans la touche 
suivante. (Voir l'exercice du «legato 
exagéré » dans Pianiste n° 110, mai-juin 
2018, p. 52). 


DE BELLES COURBES 

DE POIDS 

— Cependant, comme nous l'avons 
rappelé plus haut, on ne doit jamais 
perdre de vue la phrase, avec sa courbe 
et son expression. || faut donc apprendre 
à doser ce poids. Car le legato vient 
aussi de la courbe sonore et musicale 
de la phrase. Karl Leimer explique: 
«L'évaluation par l'ouïe du degré exact 
de la force du son forme la base 
essentielle du développement des doigts, 
dont la maîtrise constitue la technique.» 
— Deux sons qui sont joués l'un après 
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l'autre ne devraient jamais avoir 
exactement le même poids. Dans 

un entretien à propos de la 2° Rhapsodie 
de Brahms, la grande pianiste Marie- 
Josèphe Jude m'a confié: «Il ne faut pas 
que les notes aient toutes le même son. 
Il existe une sorte de legato dans 

le langage parlé qui vient du simple fait 
qu'aucune syllabe n'est dite avec 

le même appui. Quand j'entends un élève 
qui joue haché ou qui martèle, souvent 
cela provient de ce qu'il n'est pas 
conscient qu'il va produire une 
succession de notes toutes avec 

le même son. Le legato vient de cette 
courbe que l'on voit lorsque l'on suit 

le tracé de l'onde musicale sur un écran 
numérique : on voit le son. »* 

+ L'immense Claudio Arrau disait 
lui-même: «Ne jamais jouer deux notes 
avec la même force. C'est le seul moyen 
d'imiter la voix humaine. » La technique 
de Claudio Arrau reposait d'ailleurs sur 
cette utilisation du poids du bras, qu'il 
tenait de Breithaupt. Arrau disait : 

«Il faut trouver le son qu'on peut produire 
sans frapper le piano. Sans marteler, 

ce qui est laid. Cela implique que le corps 
reste détendu, et qu'on utilise le poids 

du haut du corps tout entier. Une des 
premières choses que j'enseigne à mes 
élèves est de laisser tomber le plein 
poids du bras. Cela implique qu'on lève 
le bras complètement, et pas seulement 
à partir du coude. Il faut développer 

en soi-même l'idée du bras comme 
d'une unité, sans le diviser en main, 
poignet, avant-bras, coude. »° 


— Pour ma part, j'apprends à mes 
élèves à peser successivement dans 

le piano: 1° avec le poids du doigt 

(à partir de la phalange), 2° avec le poids 
de la main (à partir de l'articulation 

du poignet), 3° avec le poids de 
l'avant-bras (de l'articulation du coude) 
et 4° avec le poids de tout le bras 

(de l'articulation de l'épaule). Tout ceci 
doit être conscient. On peut aussi poser 
tout l'avant-bras sur le clavier, afin de 
sentir la relaxation depuis l'épaule. 
Cette technique du poids du bras entier 
est notamment essentielle pour 

obtenir l'ampleur sonore dans 

la musique de Brahms. 

— Au final, nous pouvons vous donner 
ce conseil: apprenez à sentir votre poids 
du bras puis à le doser et à le transférer 
dans les touches d'une note à l'autre, 

en fonction de la manière dont vous 
voulez moduler, dessiner la phrase avec 
vos doigts. Cela est le meilleur moyen 
de nuancer chaque note, comme 

le demandait Chopin, de développer 
l'agilité de vos doigts et la beauté sonore 
de votre jeu... + 


1 Amy Fay, Lettres intimes d'une musicienne 
américaine, éd. Dujarric & Cie, Paris 1907 

2. Elisabeth Caland, L'Enseignement du piano selon 
Deppe, Bayrische Staatsb, Stuttgart 1921 

3. Karl Leimer, Le Jeu moderne du piano, Éd. Max 
Eschig, Paris 1930 

4.Alexandre Sorel, Comment jouer La Rhapsodie 
en sol mineur de Brahms. Entretien avec Marie 
Josèphe Jude, p.45. Coédition Symétrie-La Lettre 
du Musicien, Lyon 2009 

5. Joseph Horowitz, Arrau parle, éd. Gallimard, 
Paris 1985. 


AVANT DE COMMENCER 


Échauffement Satiste, pour sentir le poids du bras 


k + Préparation académique 
À exécuter sur un piano du xi° siècle, tout en fonte, entièrement rénové, et ayant appartenu à un sorcier. 
Affaire à saisir! Peser dans le clavier avec le poids du bras. 
par Alexandre Sorel 
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Pédagogie 


LA 


MASTERCLAS 
DE... Anne 


Queffélec 


La grande pianiste cultive une véritable intimité 
avec Erik Satie. Elle possède une vision toute 
personnelle de l'art du compositeur, qu'elle nous 
dévoile avec acuité, sensibilité et humour. 

Elle a choisi de décrypter ici cinq pièces de Sports 
et Diverstissements, chef-d'œuvre injustement 
méconnu, ainsi que la célèbre 1° Gymnopédie. 


46 Pianiste mai-juin 2020 


4 ligne de 
La Pêche. 


BIO EXPRESS 


Lauréate de plusieurs 
grands concours après 

le Conservatoire de Paris, 
cette ancienne élève d'Alfred 
Brendel connaît très vite 

le succès. À la scène comme 
en studio, Anne Quéffelec 
cultive un riche répertoire 
qui s'étend de Scarlatti 

à Dutilleux, sans oublier 
Haydn, Schubert, Chopin, 
Mozart, Beethoven ou Satie. 
Sa discographie compte 
une quarantaine d'albums. 
Elle a sorti à l'automne 
dernier un disque 

chez Mirare: Mozart, 
Sonates K 331, 332, 333. 


À ÉCOUTER 

w Satie, 3 Gymnopédies, 

6 Gnossiennes, Piano Works, 
Erato 2006. 

w Satie & Compagnie, 
Mirare 2013. 


Sports et Divertissements 
1 NIVEAUX MOYEN ET AVANCÉ / CD PLAGE 1-5 


atie occupe une place à part 
dans le monde de la musique 
dite «classique ». Il ne fait pas 
peur comme ses collègues 
géants dont on tremble parfois 
à l'idée de s'approcher. Quand, à la fin 
d'un concert, le pianiste annonce 
en bis une pièce de Satie, un soupir de 
ravissement, presque de soulagement, 
parcourt l'auditoire. Il est vrai qu'il s'agit 
presque toujours de la 1 Gymnopédie 
ou des Gnossiennes, «madeleines » 
universelles. Tous ne partagent pas 
l'opinion de Boulez ramenant la musique 
de Satie au résultat d'une «atrophie 
glandulaire » ! 
Même en saluant cette voix singulière 
et reconnaissable, le propre d'un 
authentique talent artistique, j'ai plus 
encore d'admiration pour l'ensemble des 
vingt croquis musicaux, une seule page 
par pièce, Sports et Divertissements, 
à mes yeux son chef-d'œuvre. Publié 
en 1914, il répondait à une commande 
de l'éditeur Vogel, qui souhaitait associer 
de la musique à de ravissants dessins 
de Charles Martin. Stravinsky, d'abord 
pressenti, avait envoyé promener 
cette proposition, en jugeant le salaire 
dérisoire bien assez bon pour Satie. 
Lequel, amoureux des mots presque 
autant que des notes, ne se contenta pas 
de la musique, mais ajouta son grain 
de sel littéraire sous forme de saynètes 
ou de commentaires dispersés entre 
les portées. Le cycle s'ouvre par 
un Choral inappétissant à l'intention des 
«recroquevillés et des abêtis » à jouer 
«rébarbatif et hargneux ». D'entrée de 
jeu, Satie avertit: «J'y ai mis tout ce que 
je connais sur l'ennui». On aurait tort 
d'obéir alors à son premier instinct en 
se dépêchant de refermer le recueil! 


Car on se priverait de bijoux poétiques, 
concis, fantaisistes, tendres, ciselés tels 
des haïkus, instantanés qu'un 

Walt Disney aurait pu animer avec 
bonheur au cinéma. 

Mais l'interprète a de quoi se régaler 
avec sa propre imagination. La mienne 
m'a porté à choisir ici les cinq pièces 
correspondant particulièrement à 

mes souvenirs d'enfance en Bretagne, 
proches sans doute de certaines visions 
de l'enfant Satie lui-même, né à Honfleur. 
+ La Pêche à la ligne, bien sûr... 

dans une rivière qui murmure, que 
dérangent à peine une puis deux 

bribes de gammes en doubles croches, 
poissons minuscules que le pauvre 
pêcheur, aussi tranquille que la rivière, 
n'essaiera même pas d'attraper, 
puisque chacun retourne chez soi, 
même le pêcheur. Ici, la vie du jeu 

entre P et PP est à trouver en variant 
toucher et phrasé, staccato et legato. 

À la 4: ligne, savourer le frottement 

des secondes fa dièse/ sol, 

et fa bécarre/ fa dièse. 

+ Le Yachting aurait enchanté Raymond 
Devos ou Tati et son M. Hulot. Les mots 
et la musique se contredisent à chaque 
ligne. Le vent souffle comme un phoque 
et la mer est si démontée que personne 
ne peut la remonter, mais le tempo, loin 
d'être agité, est demandé «modéré» 
par Satie qui va jusqu'à recommander, 
au début, de jouer les noires de la 

basse comme des blanches pourtant 
indiquées... au pianiste de choisir! 
L'accompagnement régulier des croches 
de la main gauche est mouvant, ne 

pas hésiter à mettre en valeur le pouce 
malgré la nuance indiquée P du début 

à la fin. Obéir à la lettre aux demandes 
de Satie serait trahir son esprit! » 
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> Le Bain de mer, pièce plus difficile, 
se réclame «mouvementé » mais 

là encore, l'indication métronomique 
de la blanche à 72 dit le contraire, 

ou il faut s'entendre sur le mot! Ilest 


tentant de s'élancer plutôt à 104 environ, 


ce qui assure le caractère houleux 

de la basse et rend les contrastes nets 
PetF plus évocateurs. Il ne faut pas 
craindre d'utiliser généreusement 

la pédale. Quelques vérités façon Mac- 
Mahon devant la Garonne en crue: 
«Que d'eau, que d'eau!» s'invitent dans 
le texte, les bonnes vieilles vagues sont 
pleines d'eau. Pour contrôler l'égalité 
de la main gauche, il est nécessaire 
d'utiliser une légère rotation du poignet 
et, à la 3° ligne, travailler les harmonies 
à droite en empreintes, puis reprendre 
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élan pour la surprise du F subit. Laisser 
les mains en suspens avant le «retenir ». 
Les silences font partie de la musique... 
+ La Pieuvre s'amuse avec un crabe 
avant de l'avaler par mégarde et manque 
de s'étrangler. Heureusement 

un verre d'eau salée lui rend ses esprits. 
«Assez vif» laisse au tempo la bride 

sur le cou et la variété des attaques 

et ponctuations demandées, PP PetF, 
crescendo, diminuendo, campent 

la scène en toute liberté. 

+ Le Water chute, l'indication 
«gracieusement » donne plus un 
caractère qu'un tempo au départ, qui 
évolue peu à peu selon les événements, 
le suspense «augmentez» et «retenez» 
se rompt violemment par le déferlement 
FF rapide, le calme revient «au temps » 


3: ligne du Bain 
de mer. 


et enfin «ralentir»... on a encore 

un peu mal au cœur après cette 
émotion. C'est l'autre pièce difficile 

de ce choix maritime, du fait de la basse 
très changeante. 

Aux yeux de Jankélévitch, cet album 
dépeint une succession d'échecs et de 
déceptions, mais il me semble qu'il y a ici 
au-delà de l'ironie et de l'absurde, dans 
ce regard de Satie sur les ratages de ses 
semblables, êtres humains faillibles, une 
forme d'empathie et de tendresse. 

Il appartient à leur famille. Et on peut 

se divertir de cette appartenance. 


1" Gymnopédie 


15 NIVEAU DÉBUTANT / CD PLAGE 10 


a musique de Satie est très 
plastique et autorise une grande 
liberté. Ainsi il me semble qu'on 
peut ressentir la 1° Gymnopédie 
comme une sorte de délicate 
pâte à modeler musicale. Il est bon de 
se laisser guider par le charme de sa 
simplicité. Satie indique 66 à la noire, 
tempo extraordinairement lent, voire 
statique. Si on le garde strictement d'un 
bout à l'autre, on risque d'obtenir un 
résultat vertical, note à note et scolaire. 
Le caractère «douloureux » demandé 
ne doit pas devenir ennui plombant. 
+ Je suggère de débuter à 76 environ; 
et ensuite, tout en gardant le pouls 
ternaire d'une valse au ralenti, de laisser 
librement se dérouler le chant de la main 
droite, sans craindre un léger rubato. 
Comme dans le No japonais, l'acteur 
a le sens de la lenteur, mais le geste est 
tracé. La couleur d'ensemble demandée 
est PP interrompue de temps en 
temps par un F étrange des accords 
de l'accompagnement subitement à 
découvert (mesures de 9 à 13, puis 48 
à 52), tel un glas hors champ et hors 
chant: à l'interprète de trouver un 
timbre différent sans forcer le contraste. 
Il faut veiller au dosage des sonorités, 


à la qualité du legato, ainsi qu'à la 
subtilité de la pédale commandée non 
par le pied mais par l'oreille, comme 
toujours, en s'adaptant à l'acoustique 
de la pièce et à l'instrument. Ici, 

je recommanderais de bien respecter 

le silence avant l'harmonie du 2° temps. 
Des mesures 18 à 19, j'aime à souligner 
la tension de l'intervalle de 9° en 
allongeant le fa dièse sans trop diminuer 
sur le mi suivant, contrairement 

au soufflet indiqué par Satie. .. À partir 
de la mesure 22, on ôte la pédale 

«una corda» pour différencier le 

P du PPinitial et soutenir le chant, 
particulièrement les mesures de 32 à 37, 
et goûter les accords plus riches de 38 
et 39. À la mesure 72, pour moi la plus 
«douloureuse » de la pièce, le fa bécarre 
du chant et l'harmonie de la main 
gauche sont à soutenir avec intensité, 
tandis que le mi persistant de la basse 
assure un autre intervalle de 9°. 

|! faut éviter d'intellectualiser cette 
musique au risque de la trahir. 

Son mystère est à la fois fragile 

et résistant. Il faut lui faire confiance. 
Les amateurs sensibles ne peuvent pas 
passer à côté. Ils s'abandonneront 

à leur rêve et ils auront raison. + 


Mesure 72 de la 
1° Gymnopédie. 


Un Sn 
T 
ré 


Mesures 


31à 39 dela 


1° Gymnopédie.. 
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ENTRAÎNEZ-VOUS AVEC 
Simon Zaoui 


Erik Satie, ses facéties et sa merveilleuse mélancolie: notre professeur 
vous guide dans le royaume poétique du musicien d'Arcueil. 


1’ Petit prélude à la journée, Berceuse, 
Ce que dit la petite princesse des tulipes, 
Valse du chocolat aux amandes 

15 NIVEAU GRAND DÉBUTANT / CD PLAGE 6, 78,9 


fin 1898 marque le début de son 
engagement politique: il milite 
d'abord au parti radical-socialiste, puis 
à la S.F1.0., et enfin au parti communiste. 
À Arcueil, il veille aux loisirs des enfants 
défavorisés de la commune en leur 


5 e déménagement de Satie à Arcueil 
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donnant des cours de solfège et en 

les emmenant en promenade par classes 
entières. Satie s'identifiait aux enfants 

et respectait leur innocence et leur 
naïveté. Les titres et indications 

de ces quatre pièces courtes tirées 

des Enfantillages Pittoresques et Menus 


propos enfantins, composés entre 1912 
et 1915, sont faits pour les faire rire, 

tout en se préoccupant de leur santé et 
de leur éducation: «Se bien lever/ Se bien 
tenir/ Se bien coiffer/Se bien regarder/ 
Se bien conduire/ Se bien promener/ Se 
bien porter » (Petit prélude à la journée). 


— Conseils. Ces pièces sont de difficulté 
progressive. Satie a pour objectif 
constant le /egato, l'égalité et l'activité 
égale des deux mains. Tous les doigtés 
sont de la main du compositeur. 

Soyez aussi sérieux que peuvent l'être 
les enfants. 


2; 2:Gymnopédie 
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de la Grèce antique racontées 

par Flaubert dans Salammbô 
(littéralement : «fêtes des enfants 
nus »). Satie utilise le mode mixolydien. 
Pour faire simple: jouez une gamme 
de sol avec toutes les touches blanches 
(sans fa# donc) et vous avez une 
gamme en mode mixolydien! 
L'abaissement de la sensible (fa#-sol 
qui devient fa-sol) crée un sentiment 
de flottement tout à fait propice au 
caractère nostalgique de cette pièce. 


L e titre évoque les fêtes spartiates 


+ Les modes sont les gammes de la 
Grèce antique, ancêtres de nos gammes 
majeures et mineures. Pour plus 
d'explications sur la modalité, je vous 
conseille de regarder la vidéo de 
Leonard Bernstein à ce sujet: https:/ 


www.youtube com/watch?v=zkFaFiKZW80. 


— Conseils. Main gauche: travaillez 
vos déplacements basse/ accords 
de façon légère et rapide, sans lien 
avec le tempo ni le caractère 

de la pièce. Amortissez les arrivées 
avec le poignet, les doigts tendus 
pour jouer le plus pianissimo possible. 
Cet accompagnement immuable 

à trois temps crée un sentiment 
enivrant. La main droite, bien 

que lyrique, doit rester strictement 
au tempo de la main gauche tout 

en libérant la substance expressive 
de la pièce. Respectez exactement 
les nuances: crescendi et decrescendi 
conduisent les phrases, tandis que 
les forte sonnent comme des volées 
de cloches. Les pianissimi sont 
recueillis comme les matines 

de vieux moines chantant juste 
mais à mi-voix. » 


BIO EXPRESS 


Formé auprès d'Émile Naoumoff 
et d'Alain Planès, lauréat 

de concours internationaux, 

il est un partenaire de musique 
de chambre recherché et travaille 
aussi pour James Thierrée 

(La grenouille avait raison, 
création en 2016). 

Ses enregistrements consacrés 
à la musique de chambre 

et aux mélodies de Gabriel Fauré 
s'affirment comme des références 
discographiques. Il enseigne 

au Conservatoire de Vincennes. 


» 
3, 4° Gnossienne 


15 NIVEAU MOYEN / 
CD PLAGE 12 


d'introspection et de célébration 
du vivant. Il faut les jouer 
avec la gravité et la mélancolie 
de l'autoportrait de Suzanne Valadon 
(1883, exposé au Centre Pompidou) 
Satie eut une brève et intense liaison 
avec elle, et leur séparation lui causa 
une grande douleur. Cette fois la pièce 


| es Gnossiennes sont des musiques 


est en mode dorien: gamme de ré mineur 


sans altération (voir la Deuxième 
Gymnopédie). Quelques exemples 


d'autres pièces célèbres en mode dorien: 


Eleanor Rigby des Beatles, Riders 
on the Storm des Doors, ou la Toccata 
et Fugue en ré mineur de J.S. Bach. 


— Conseils. L'arpège continu de la main 
gauche doit être d'une égalité parfaite, 
chaque note prononcée et lâchée dans 
le clavier pour faire jaillir la déploration 
de la main droite. Pensez le début 

de celle-ci comme une grande levée 
conduisant jusqu'au mi bémol 

et à l'accord arpégé de do mineur. 

Le tourbillonnement du vol d'oiseaux 
migrateurs en bas de la page 1 nous 
emmène brièvement sur l'arpège de si 
mineur, tonalité funèbre par excellence, 
pour revenir ensuite à la tonalité initiale 
de ré mineur. Puis l'accord monte vers 
mi mineur, et vers un bref et éclatant 
fa# majeur (bas de la page 2) dont 

la Vague mordorée retombe sur le ré 
mineur (cri de mouette esseulée). Après 
le retour de l'alternance ré mineur-do 
mineur, la Gnossienne se termine 
subitement sur un mi mineur suspendu. 
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4; Son binocle 


1 NIVEAU MOYEN / CD PLAGE 13 


Ci courte pièce extraite 

des Trois valses distinguées 

du précieux dégoûté ressemble 
à une barcarolle de Fauré, avec ses 
septièmes majeures non résolues 

qui progressent ton par ton. Preuve 
s'il en faut qu'il est impossible 

de circonscrire le style de Satie, génial 
touche-à-tout. La citation de Cicéron 
en en-tête nous confirme l'intérêt 
que porte Satie à l'Antiquité gréco- 
romaine. L'une de ses plus grandes 
œuvres est d'ailleurs le drame 
symphonique Socrate, pour voix 


et orchestre (ou piano) composé 
sur des textes de Platon. À écouter! 


— Conseils. Le doux balancement doit 
être «très lent s'il vous plaît ». A-t-on déjà 
vu compositeur si poli avec son 
interprète ? Ne boudons pas ce plaisir 

et respectons donc cette demande 
àlalettre. Les autres indications données 
par Satie sont très expressives : «ne 
changez pas de physionomie », «devenez 
pâle», «dans le creux de l'estomac ». 
Chacun imaginera comment leur rendre 
justice en son for intérieur ! 


5, Le Piccadilly 
15 NIVEAU AVANCÉ / CD PLAGE 14 


partir de 1890, Satie habite 
VA rue Cortot, à Montmartre, 

et fréquente le cabaret du Chat 
Noir. Il accompagne le théâtre d'ombres 
à l'harmonium et dirige l'orchestre. 
Quelques années plus tard, il compose 
ou arrange une série de chansons 
de cabaret, dont est issue Le Piccadilly, 
probablement un arrangement de 
La Transatlantique, chanson de Bonnaud 
et Blès. (Voir aussi la valse Je te veux, 
Pianiste n° 115). 
C'est un cake-walk dans le même esprit 
que le Golliwog's de Debussy (Children's 
Corner). Il s'agit d'une danse populaire 
née vers 1870 parmi les Noirs de Virginie, 
pour imiter avec ironie l'attitude de leurs 
maîtres se rendant aux bals. Elle irrigue 
notamment le music-hall européen 
à partir des années 1900. 


— Conseils. Il est important de ne pas 
presser DU TOUT, car non seulement 


la pièce perdrait de son caractère, mais 
les difficultés se multiplient à partir de 

la mesure 17: octaves, déplacement mg 
en «pompes » jazz (voir The Entertainer 
de Scott Joplin, Pianiste n°110). 

Un travail métronomique en dessous 

du tempo s'impose! (90 à la double 
croche), d'abord mains séparées. Pour 
les déplacements de la mg: la forme 

de l'accord et la position de la main dans 
le clavier doivent être anticipées pendant 
le déplacement. Rebondissez sur chaque 
impact pour pouvoir les enchaîner sans 
fatigue. Soyez très précis sur le rythme 
double/ croche/ double, pour ne surtout 
pas tendre vers un triolet mou. Vous 
pouvez également le travailler au 
métronome à la double croche dans 

un tempo plus modéré. Le trio page 2 

se joue de façon un peu plus lente et 
souple, tout en respectant les mêmes 
consignes que précédemment. Comme 
une fanfare à partir de la mesure 36. 


6, Sur un vaisseau 


1 NIVEAU MOYEN/ 
CD PLAGE 15 


ne charmante pièce que cette 
U promenade en bateau! Sur un 

ostinato rythmique de habanera 
à la main gauche, Satie nous emmène 
sur les flots. Dans ce morceau extrait 
des Descriptions automatiques, nos sens 
sont attirés par différents petits 
événements à la main droite: « Petit 
embrun, coup d'air frais, petite lame, 
gentil tangage, petite brise... ». Tout cela 
est charmant et minuscule, très loin de 
la sensuelle et profonde Mer de Debussy. 


— Conseils. Veillez à la régularité 

de la main gauche: c'est le bateau qui 
tangue gentiment. Sautillez gaiement 
sur la dernière double croche de chaque 
motif répété. Gardez la même nuance 
d'un bout à l'autre de la pièce. La main 
droite symbolise le voyageur. Parfois 
rêveuse, puis un embrun lui caresse 

le visage. Jouez le plus légèrement 
possible les tierces descendantes, 

les gammes montantes et, soudain, 

la mélancolie maritime de la troisième 
ligne plus appuyée : un sentiment 
profond traverse le voyageur. Le gentil 
tangage de la page 2 est une brève 
espagnolade en tierces détachées, 
presque virtuose. Une surprise tout à fait 
de circonstance est cachée dans le milieu 
de la page 2, amusez-vous avec! + 
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LE JAZZ de 
Paul Lay 


Notre professeur nous propose de travailler sur 


les intervalles et les couleurs. Et nous offre un morceau 


composé dans l'esprit poétique du maître d'Arcueil. 


onjour à tous, pour ce numéro 
très spécial, je vous propose 
de nous inspirer des Harmonies 
d'Erik Satie, afin de célébrer 
l'éloge de la lenteur. Redéfinir 
un espace sonore, tranquillement, 
sans jugement, en se réjouissant de 
chaque intervalle, de chaque couleur. 
Je vous présente plusieurs jeux. 
+ Voici donc 4 séquences de travail 
complétées par un morceau 
hommage à Satie, Remembering Satie. 
Les séquences sont basées sur 
des règles simples: nous nous 
emparons de certains intervalles 
et accords que nous pouvons voir 
comme des couleurs qui constituent 
la palette d'un peintre. 
Ce sera un bon moyen de réviser vos 
intervalles dans la pratique, ainsi 
que quelques accords fondamentaux. 
En ce qui concerne le travail 
préparatoire, il est juste utile d'étudier 
les couleurs que je vous proposerai 
— et également des accords/harmonies 
que vous inventerez! Il faudra les 
travailler dans plusieurs tonalités, 
ce qui permettra, lorsque vous 
improviserez, de gagner en liberté. 
— L'exercice que je vous propose peut 
très bien être décliné spécifiquement 
sur chaque intervalle qui constitue 
l'octave, à savoir la seconde mineure, 
seconde majeure, tierce mineure 
et majeure, la quarte juste, la quarte 
augmentée, la quinte, la sixte mineure 
et majeure, la septième mineure 
et majeure. 
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LES TIERCES 

Retravaillez vos tierces mineures 

et majeures dans les 12 tons et amusez- 
vous à créer des espaces avec cette 
seule contrainte: uniquement 

des tierces mineures et majeures. 
Pensez à de l'architecture, à des 
superpositions de tierces. 

# Séquence 1: piochez parmi ces 
tierces mineures sur ces 4 mesures, et 
improvisez de petites formes musicales 
à partir de ce réservoir d'intervalles, 
rubato, sans tempo régulier. Jouez mains 


séparées d'abord, puis mains ensembles. 


La main gauche est libre de jouer 

les tierces qu'elle désire, mais 
nécessairement les mêmes que 
celles de la main droite. 

v Séquence 2: même travail pour les 
tierces majeures. 

v Séquence 3: on mélange les tierces! 
v Séquence 4: accord parfait majeur, 
accord parfait mineur. Même chose 
avec ces accords-là. 

+ Avec ces règles du jeu: mélangez 
tout cela à présent en créant une 
improvisation avec les tierces et les 
accords parfaits. 


LE MORCEAU: 
REMEMBERING SATIE 


L'intro est basée sur la séquence 4, en 
accords. Puis le thème est joué avec une 
courte improvisation sur deux accords 
en guise de coda. 

+ Amusez-vous bien et pensez à créer 
vos propres couleurs et intervalles. Bon 
travail à vous! + 


BIO EXPRESS 


Paul Lay est pianiste 

et compositeur. Il a étudié 

au conservatoire de Toulouse 
puis au CNSM, département 
jazz et musiques improvisées. 
En 2014 il reçoit le grand 

prix du disque de jazz 

de l'académie Charles Cros 
pour son album Mikado. 

En 2016, l'Académie 

du jazz l'élit meilleur artiste 
jazz français de l'année. 

Son dernier album, Thanks 

a million, avec le trompettiste 
Éric Le Lann, rend hommage 
à Louis Armstrong. 


+ paul-lay.com 


Séquence 1 


Piano 
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Maître Perahia 


Le pianiste nous fait partager son amour et sa 


connaissance de Beethoven dans une nouvelle édition 


des partitions des Sonates pour piano chez Henle. 


« ivous voulez être plus qu'un 
virtuose, soyez d'abord un 
virtuose », disait Horowitz un 
jour à Murray Perahia. Et celui-ci 

suivit les conseils du maestro à la lettre, 
s'imposant dans un répertoire allant 
de Bach à Rachmaninov, auxquels 

il apporte une technique raffinée 

et un intellect suprême. Sa renommée 
le porte au-delà de la simple virtuosité, 
faisant de lui un rare spécimen entre 

le musicien, l'historien et le pédagogue. 
Si la musique de Mozart et de Chopin 

a marqué ses débuts, c'est l'œuvre 

de Beethoven qui le suit tout au long 
de sa carrière. Il a consacré en 2018 

un disque à l'«Hammerklavier » 

et à la «Clair de Lune». 

À l'occasion des 250 ans de la 
naissance du compositeur bien-aimé, 
Murray Perahia est à la tête d'une 
nouvelle édition des Sonates pour piano 
de Beethoven, entreprise gigantesque 
en trois volumes qu'il entame avec la 
légendaire maison Henle. Quel privilège 
de se trouver dans la confidence 

d'un grand artiste, dont la profonde 
connaissance du répertoire est 
développée avec éloquence dans une 
préface lucide et riche en détails! En 
partenariat avec le directeur d'édition 
Norbert Gertsch, le pianiste éclaire 

le contexte historique et éditorial 

des sonates, s'appuyant sur des lettres 
de Beethoven et des exemples 
musicaux afin de livrer une illustration 
fascinante. Initiative admirable, 
extrêmement précise et minutieuse, 

et jusqu'à présent sans égal, même 

au regard des précédentes éditions 

de Beethoven chez Henle. Chaque 
sonate est également traitée 
individuellement, munie d'un avant- 
propos dans lequel le pianiste nous 
confie ses propres idées sur la musique. 
+ Le volume Il offre quelques-unes 
des sonates mythiques telles que 

la « Marche funèbre », la « Tempête » 
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et la « Waldstein», nous plongeant 

en plein milieu de la période héroïque 
de Beethoven. Des formes radicales 

et une audace plus prononcée irriguent 
ces œuvres, lesquelles sont enrichies 
par le contexte littéraire et pictural. 
L'Opus 27 qui transforme la sonate 
ordinaire en fantasia libre et imagée, est 
spécialement connu pour sa deuxième 
sonate « Clair de Lune ». Qui ne connaît 
pas ces pages oniriques, d'où s'élève 
un chant d'antan mystérieux et 

feutré, bercé dans les fameux accords 
arpégés ouvrant ce chef-d'œuvre ? 

Or les commentaires de Murray 
Perahia dévoilent un élément moins 
connu — l'influence très probable de 
la harpe d'Éole, emblème des poètes 
romantiques, sur la conception de 
l'œuvre. L'Adagio sostenuto est à jouer 
«très délicatement et avec pédale », 
instruit Beethoven. À ce sujet, Perahia 
préconise une réalisation judicieuse 
afin que le sens harmonique demeure 
lisible tout en gardant un son pédalisé 
d'un bout à l'autre. Ses propositions 
de doigtés soulignent la fluidité de la 
ligne mélodique et rendent vivant le 
«lointain bruissement » des arpèges. 
Quant au tempo, observe le pianiste, 

il est déterminé par les voix extérieures, 
préservant ainsi l'impression d'Adagio 
sostenuto y compris dans la vitesse 
accordée aux triolets. Murray Perahia 
nous livre sa connaissance intime de 
ces œuvres, lui qui vécu le processus 
complexe de leur apprentissage 
jusqu'à l'interprétation en concert. 

Les doigtés peuvent surprendre dans 
la « Waldstein » ou la « Tempête »: 

ils exigent une maîtrise de la technique 
à l'égal d'un concertiste, mais les 
résultats sont encore plus fidèles 

à l'identité des œuvres et feront 

sans doute leur effet sur scène. Une 
véritable prouesse et une ressource 
indispensable pour les amateurs de 
Beethoven et de Perahia. + Melissa Khong 


— Beethoven 
Sonates pour piano vol. Il 
(Opus 26-54) / Édition Perahia (Henle) 


DG/F. BROËDE 


Sonate 


Sonata quasi una Fantasia 
alla Damigella Contessa Giulietta Guicciardi 


Komponiert 1801 - Erschienen 1802 


Adagio sostenuto 


Si deve suonare tutto questo pezzo delicatissimamente e senza sordino"? Opus 27 Nr. 2 
35 2 4 


+} Dieses ganze Stick mures sehr zart und mit Pedul gespiclt we 
This sh must be played vers tenderls and with pred 
être ement et avec pulale. 


maijuin 2020 Pianiste 57 


PIANOS À LA LOUPE 


L'homme derrière 
le pianiste 


QU'IL SOIT AMATEUR OÙ PROFESSIONNEL, LE PIANISTE 
N'ACCORDE PAS LUI-MÊME SON INSTRUMENT, IL A BESOIN 
DE FAIRE APPEL AUX COMPÉTENCES D'UN ACCORDEUR, 
PERSONNAGE DE L'OMBRE ET NON MOINS INDISPENSABLE. 


Comment 
devient-on 
accordeur ? 


Métier de transmission, il 
s'apprend également à l'école, 
dans un organisme qui délivre 
plusieurs diplômes d’État, 
PITEMM (Institut technolo- 
gique européen des métiers 
de la musique), situé au 
Mans, dans la Sarthe. Le pre- 
mier diplôme nécessaire pour 
exercer cette profession est le 
CAP. Ponctuée de deux stages 
en entreprise, en France et en 
Europe — ce qui offre l'occa- 
sion aux étudiants désireux de 
se déplacer de côtoyer les plus 
grands fabricants de pianos 
à travers le Vieux Continent 
-, cette formation permet au 
postulant de développer toute 
la technicité, qu’elle soit audi- 
tive ou gestuelle, pour accor- 
der et surtout pour entretenir 
un instrument. À la fin du 
cursus, le Certificat d’apti- 
tude professionnelle d’Accor- 
deur de piano sera délivré par 
le ministère de l'Éducation 
Nationale. 

Une fois son diplôme en 
poche, le jeune accordeur a 
la possibilité de préparer le 
Brevet des Métiers d’art de 
Technicien en facture instru- 
mentale option piano — pour 
résumer, de devenir « fac- 
teur» de piano. Cette forma- 
tion, d’une durée de deux 
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ans, approfondit considéra- 
blement les compétences du 
jeune diplômé, lui permettant 
en fin de cursus de réaliser des 
opérations de remise en état 
complet d’un instrument, en 


plus de l’accord et de l’har- 
monisation, voire, au bout de 
quelques années de pratique 
et de persévérance, de par- 
venir à fabriquer ses propres 
instruments. 


Franz Mohr, 
l'accordeur de(s) 
légende(s)! 

« J'ai joué au Carnegie 
Hall, plus que n'importe qui 
d'autre... Mais sans public!» 
Cette phrase résume parfai- 
tement la vie de Franz Mohr, 
auteur du livre publié en 1996, 
Ma vie avec les plus grands pia- 
nistes, et accordeur de stars 
comme Glenn Gould ou 
Arthur Rubinstein. Mais c'est 
son rapport avec Vladimir 
Horowitz qui marqua les 
esprits. Tout débuta lorsque 
le légendaire pianiste, qui à 
cette époque avait déserté 
les salles de concert au profit 
des enregistrements, vint à la 
rencontre de Bill Hupfer chez 
Steinway & Sons et que l'assis- 
tant de celui-ci, Franz Mohr, se 
retrouva à réviser le piano du 
concertiste. À partir de cet ins- 
tant, et grâce au travail remar- 
quable du jeune accordeur, 


un rapport privilégié lia les 
deux hommes à jamais. 
Personne n’avait le droit de 
toucher l'instrument d'Ho- 
rowitz à part Franz Mobhr, à tel 
point que le technicien devait 
accompagner le concertiste 
partout et rester dans les cou- 
lisses pour veiller au grain. Ce 
n’est pas un cas isolé: encore 
aujourd’hui de nombreux 


er" 
GETTY IMAGES 


SDP 


pianistes ont besoin de ce 
rapport de confiance absolu 
envers la personne qui entre- 
tient leur instrument, au 
même titre qu’un violoniste 
avec son luthier! 


Une vie dévolue 
à l'instrument 


Il s’agit d’un véritable métier 
de passionné, dévoué à l’ins- 
trument. Personnage solitaire, 
qu’il soit face au piano dans 
son atelier, sur les routes lors- 
qu’il doit se rendre au domicile 
de sa clientèle ou bien encore 
dans les salles de concerts, et 
d’une polyvalence sans égale, 
l’accordeur doit être capable 
aussi bien d’effectuer une 
simple révision comme de 
livrer un piano de concert, de 
l’accorder et de répondre aux 
exigences de l’interprète dans 
un temps record. 

Cependant, contrairement à 
celui de Franz Mohr, le quoti- 
dien de nombreux accordeurs 
ne se déroule pas dans les salles 
de concerts, mais est consa- 
cré à l'entretien de nos instru- 
ments personnels et de ceux 
de nombreux conservatoires 
et écoles de musique. 


Quelle différence 
entre l'accord et 
l'harmonisation ? 


Il s’agit de deux opéra- 
tions complémentaires que 
pratiquent les accordeurs. 
L'accord consiste à obtenir 
une tension sur les cordes 
afin d’ajuster la hauteur des 


notes, sachant qu’il y a plu- 
sieurs cordes par notes. Une 
fois l'acte réalisé, l'instrument 
devient «juste » et au diapa- 
son, en général à 440 Hz. Le 
technicien doit accomplir 
cette opération régulièrement 
afin qu'il soit jouable. Sur un 
piano peu souvent accordé, 
il devra effectuer cette inter- 
vention plusieurs fois. Sur les 
pianos de concerts, l’accor- 
deur «retouche» l'instrument 
à diverses reprises, parfois 
même à l’entracte, afin d'as- 
surer un réglage optimal pour 
l'interprète. L'harmonisation 
est aussi une tâche très régu- 
lièrement réalisée par les 
accordeurs. Il s’agit en grande 


Un métier 
de passionné, 
solitaire 
et polyvalent. 


partie de régler et de retou- 
cher les têtes de marteaux de 
la mécanique de l'instrument 
afin de rééquilibrer ce dernier 
et que le son des différents 
registres devienne parfaite- 
ment homogène. 


La restauration, 
dans leurs cordes 


Une part importante du 
métier consiste aussi à restau- 
rer les instruments. De nom- 
breuses personnes disposent 
d’un piano de famille et sou- 
haitent un jour ou l’autre pro- 
céder à une cure de jouvence 


Franz Mohr, ci-dessus, 
fut l'accordeur de 
confiance de l'exigeant 
Vladimir Horowitz. 


instrumentale, C’est à cette 
occasion que l’accordeur revêt 
sa casquette de « facteur » de 
piano, comme un luthier pour 
les instruments à cordes. Cette 
restauration s'effectue en dif- 
férentes étapes. Elle débute par 
un travail sur la mécanique, 
qui consiste à changer et à 
rénover les différentes pièces, 
des ressorts aux marteaux, 
voire les touches et les cordes, 
puis à effectuer le réglage des 
différentes pédales. Mais n'ou- 
blions pas le meuble, la par- 
tie visible de l’instrument qui 
peut s’abîmer au fil du temps; 
en travaillant le bois et ses ver- 
nis, cet orfèvre peut de la sorte 
redonner une nouvelle jeu- 
nesse à votre piano. Toutes ces 
opérations prennent énormé- 
ment de temps et demandent 
un très grand savoir-faire, 
c’est pour cela que de nom- 
breux facteurs portent aussi le 
titre de «Maître d’art». 

Avec l’avènement du numé- 
rique et des nouvelles techno- 
logies, le métier évolue et les 
accordeurs doivent désormais 
se mettre au diapason pour 
pouvoir réparer et conseiller 
les acquéreurs de pianos d’un 
nouveau genre. Mais, quoi 
qu'il en soit, ils resteront tou- 
jours les interlocuteurs privi- 
légiés des pianistes en herbe 
ou en devenir, ainsi que des 
concertistes. + 


Paul Montag 
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NOTRE 
SÉLECTION 


M.BORGGREVE 


Variations enchantées L 


SCHUMANN Elisabeth Leonskaja c2Sonus » 


léments fondateurs de son style, se déroule sous la maîtrise irréprochable d’Elisabeth 

Leonskaja. La première partie est dédiée aux variations, où l’emportement vif de 
l'Opus 1 mène jusqu’à l’intériorité des Geistervariationen, dont l'écriture fut interrompue 
par la tentative de suicide du compositeur. La deuxième partie se consacre aux deux sonates, 
derniers vestiges d’un siècle passé avant que Schumann ne se tourne exclusivement vers 
les formes romantiques. La pianiste reconnaît la singularité de cette musique et de son 
auteur, osant souligner l'instabilité d’une écriture en décalage avec son temps. Frénétiques, 
noires et un brin austères, les sonates résistent à une beauté facile — mais tout s’épanouit 
dans les quatre cycles de variations dont l’âme schumannienne se manifeste sans réserve. 
Les Études symphoniques, présentées en deux versions, portent avec gravité leur timbre 
orchestral. Viennent les ultimes Geistervariationen dont la douceur élégiaque nous laisse 
un souvenir enchanteur. + Melissa Khong 


C: magnifique panorama de la vie de Robert Schumann, dans lequel on trouve les 


Il propose ici une ode 
à la douceur, aux mélopées 
méditerranéennes, entre 


Jazz 


MY LITTLE ITALY tradition et modernité, 
Jean-Pierre Como évocation d'un imaginaire, 
Bonsaï Music / L'Autre Distribution de moments, de parfums, 
+ Artiste Steinway depuis de lieux qui existent, 

2013 et son magnifique ont existé ou existeront. 


Boléro, Jean Pierre Como Le chanteur Walter Ricci 
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ne cesse de mettre en œuvre 
un clavier où la mélodie 
règne en poétique maîtresse. 


joint sa voix à celle du piano, 
tous deux accompagnés par 
le batteur André Ceccarelli, 


DEBUSSY - RAMEAU 
Vikingur Olafsson DG 

— Deux siècles séparent 
Rameau et Debussy mais 
leur modernité se complète 
parfaitement dans le 
programme de Vikingur 
Ôlafsson. Les œuvres se 
fondent les unes dans les 
autres, ouvrant un dialogue 
où apparaissent des parallèles 
surprenants, comme la seule 
note reliant Les Heures et les 
Arts de Rameau (transcrite 
par le pianiste) et La Fille 

aux cheveux de lin de 
Debussy. D'autres révèlent 
une fascination commune 
des couleurs nacrées et 

de la virtuosité brillante. Si 
l'interprétation de Debussy 
reste à mürir, les œuvres 

de Rameau s'animent sous 
le jeu éloquent et cristallin 

du pianiste. M.K. 


BEETHOVEN 

The Three Last Sonatas 
Maurizio Pollini DG 

+ Retour de Maurizio Pollini 
aux trois dernières sonates de 
Beethoven dans le cadre d'un 


les contrebassistes Felipe 
Cabrera et Rémi Vignolo, 

et le percussionniste Minino 
Garay. Tout y est soleil, 
nostalgie, dépaysement. 
Voilà bien une des 
indispensables qualités 

du piano et de la musique 
lorsque la poésie les irrigue, 
lorsque l'un et l'autre 
s'unissent pour évoquer 

un magique univers intérieur : 


récital à la Herkulessaal de 
Munich, lieu où il a d’ailleurs 
gravé l'intégrale des sonates. 
Rien n'a changé dans sa 
conception noble de ces 
œuvres, si ce n'est l'énergie 
explosive d'une interprétation 
live. Livrées avec urgence et 
rescience, les trois sonates 
incarnent le sommet 
visionnaire du dernier 
Beethoven, depuis les 
déferlements de l'Op. 109 
jusqu'à l'univers éblouissant 
de l'Op. 111. Un témoignage 
franc et poignant sous 

la grande autorité d'un 
interprète magistral. MK. 


\ 


MOMECN SEARATTFEDERICO COLLI ras 


SCARLATTI 

Sonatas vol. 2 Federico Colli 
Chandos 

+ Après le succès d'un 
premier volet des sonates 
de Scarlatti, voici la suite 
signée Federico Colli, jeune 
vainqueur du Concours 

de Leeds. À l'instar de son 
précédent disque, le pianiste 
italien imagine un 
regroupement atypique 

de ces pièces baroques, 
s'inspirant à cette occasion 
d'une paire de sonates 
conçue par Scarlatti. 
L'opposition fait ainsi le thème 
de cet album où se confronte 
une multitude de caractères 
et de styles. Son toucher 
aérien et lyrique, couplé à 


en restant chez soi on voyage 
dans un monde finalement 
peut-être plus réel que l’autre 
et dont la moindre des vertus 
s'appelle l'enchantement. 
Jean-Pierre Jackson 


IN ODD WE TRUST 
Rémi Panossian Trio 
AdFiction / L'Autre Distribution 
+ Parodiant la célèbre 
formule, ce trio remplace 


de brillantes touches 
fantaisistes, révèle dans 

ces pages annonciatrices 

de la sonate classique 

une expressivité et une 
inventivité étonnantes.  M.K. 


L 
a 


TABLEAUX D'ENFANCE 
Kabalevski Trente pièces 
pour enfants op. 27, Cinq 
variations faciles op. 51 
Khatchaturian Album 
pour la jeunesse (Livres 1 & 2) 
Tristan Pfaff Ad Vitam 
+ Inscrits dans la lignée 
de l'Album pour la jeunesse 
de Tchaïkovski, plusieurs 
ouvrages à caractère 
pédagogique ont vu le jour 
en Russie soviétique, recueils 
de miniatures dont Tristan 
Pfaff a eu l'excellente idée 
de regrouper quelques 
exemples parmi les plus 
célèbres, signés Kabalevski 
et Khatchaturian. Ces pièces 
font depuis longtemps le 
bonheur des apprentis 
pianistes: de quel stimulant 
exemple disposent-ils avec 
une interprétation dont la 
fraîcheur, la vie et le sens 
des caractères séduisent de 
bout en bout ! Elle offre une 
précieuse leçon de musique 
qui tient en peu de mots: 
prendre du plaisir et raconter 
une histoire, fût-elle brève. 
Savoureuse réussite. + 

Alain Cochard 


God par Odd, qui signifie 
«étrange». Cet album, 

le cinquième, peut en effet 
sembler étrange pour 

au moins trois raisons. 
D'abord parce qu'il démontre 
que jouer du piano peut 

être accompli avec humour 
et décontraction, que 

cela peut être une joie 
presque enfantine. Ensuite 
parce que les trois compères, 


LE COUP DE 


CŒUR 


Laure Mézan 


Jardins secrets 


L'INTÉGRALE DES BAGATELLES DE BEETHOVEN 
Tanguy de Williencourt / Mirare 


de Williencourt a choisi de célébrer Beethoven. Au 

nombre de 32, comme les sonates, ces pièces couvrent 
l’ensemble de la vie créatrice du compositeur et sont aussi 
représentatives de la diversité de son écriture que leurs grandes 
sœurs. Mais ici, point de longs développements. Beethoven 
semble aller à l'essentiel, parvenant, dans la concision, à dé- 
ployer une riche variété d’expressions. Ses «petites choses», 
comme il les appelait, se révèlent, en fait, de belles et grandes 
partitions, présentant un véritable kaléidoscope de l'âme 
beethovénienne. Tanguy de Williencourt l’a bien compris, lui 
qui porte une profonde affection pour ces pages dont il traduit 
à merveille la richesse, les contrastes et les changements d’hu- 
meurs. On suit ainsi l’évolution stylistique du compositeur, 
de son Opus 33, écrit au tournant du xx" siècle et encore 
empreint de l'esprit de Haydn, jusqu'aux ultimes bagatelles 
de l’Opus 126 avec lesquelles il bascule dans une modernité 
comparable à celle des derniers quatuors. Alliant un remar- 
quable sens de l'articulation à une subtile palette de nuances 
et de couleurs, le pianiste nous en livre une lecture touchante, 
soulignant la fantaisie, la tendresse et l'humour du jeune 
Beethoven comme la dimension romantique et humaniste 
de ses cycles tardifs. Et on ne manquera pas de tomber sous 
le charme de la plus célèbre, «Für 
Elise», dont on redécouvre ici la 
grande mélancolie. Un superbe 
album mettant en lumière l’art ex- 
quis de la miniature. + 
rs Retrouvez Laure Mézan dans 
«Le Journal du classique » du lundi 
au vendredi à 20 h sur Radio Classique. 


C est à travers le genre intime de la bagatelle que Tanguy 


dans la lignée des trios 
The Bad Plus ou E.ST, 
mêlent compositions 
ciselées et improvisations 
parfois exubérantes, souvent 
inattendues mais toujours 
maîtrisées et d'une gravité 
fantasque. Enfin, et c'est 
peut-être là le plus étrange, 
parce que reconnu dans 

le monde entier, ce trio 
souffre d'une regrettable 


et injuste méconnaissance 
en France où il devrait 
pourtant occuper une place 
de premier choix tant 

son originalité à la limite 

du burlesque le mérite. 
Mais chacun sait que 

c'est hélas plus souvent 

le conformisme musical 
papelard qui recueille 

le plus naturellement les 
suffrages. + JP 
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Livres 


LES ARTS REUNIS 


pièce de mobilier, régal 

pour les oreilles et trésor 
pour les yeux, le clavecin 
convoque plusieurs métiers, 
plusieurs sens, plusieurs ta- 
lents, plusieurs goûts. 
Si on les sait réunis comme 
l’espérait Couperin, ils ne 
sont pas moins sujets à chan- 
gements selon les époques et 
les pays. Ainsi ce clavecin à un 
clavier et deux jeux de huit 


| nstrument de musique et 


On en pince pour lui 


CE PETIT OPUS TRÈS BIEN ILLUSTRÉ SE PENCHE SUR 
LE CLAVECIN COUCHET, TRÉSOR NATIONAL. 


pieds, conçu à Anvers par 
loannes Couchet en 1652, se- 
ra-t-il transformé en France 
en 1701 pour adopter un style 
Grand Siècle, avec deux cla- 
viers, deux jeux de huit pieds 
et un de quatre. 

C’est cette convergence des 
arts et cette divergence des 
modes que Christine Laloue 
raconte avec force détails. Le 
petit format de cette collec- 
tion d’ouvrages consacrés aux 


instruments du Musée de la 
musique n’interdit pas une 
abondante illustration où dé- 
tails (fleurs, anges, grotesques, 
masques) et radiographie de 
l'instrument résonnent dans 
des tableaux et gravures 
d’époque qui le donnent à voir 
dans son contexte. + 

Philippe Venturini 
v Le Clavecin Couchet, de Christine 
Laloue, éditions de la Philharmonie, 
MOp.UW£. 


Poulenc 
à la lettre 


yriam Chimène, as- 
semblant la corres- 
pondance de Francis 


Poulenc, n’eut accès qu’à une 
part infime des lettres à 
Brigitte Manceaux, nièce ché- 
rie du compositeur, confi- 
dente de ses amours et de ses 
interrogations sur son art. Au 
long des 192 épîtres, un 
Poulenc intime se dévoile, et 
on y surprend aussi le petit 
journal se- 
cret de la 
lente matu- 
ration de 
Dialogues 
des carmé- 
lites, le tout 
dans une 
langue 
alerte, 
verte, stylée comme sa mu- 
sique, où paraissent des por- 
traits finement troussés de ses 
contemporains. Pierre 
Miscevic fait œuvre d’orfèvre, 
livrant les lettres dans leur 
intégralité, les accompagnant 
de notes érudites qui pré- 
cisent les contextes, défi- 
nissent les personnages, et 
toute une certaine époque 
revit soudain jusque dans un 
abondant carnet de photo- 
graphies. + 

Jean-Charles Hoffelé 
v Lettres inédites à Brigitte 
Manceaux, de Francis Poulenc, 
édition de Pierre Miscevic, 
Orizons, 442 p., 27 €. 


Coffret 


Somptueuse collection 


es compositeurs de Bach 
L: Chostakovitch vus par 
de grands interprètes 
d’aujourd’hui. C’est ce que 
propose ce coffret de 11 CDs 
réunissant les plus belles 
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gravures de six pianistes sous 
le label Alpha. On y trouve le 
Schubert viscéral d’Alexander 
Lonquich, un Bach aux cou- 
leurs romantiques d’Edna 
Stern et les excellents 


hommages à 
Beethoven et à 
Liszt de François- 
Frédéric Guy. 
Anna Vinnitskaya 
introduit l’univers 
de Brahms par 
une solennelle et 
magistrale Chaconne dont la 
densité fait écho aux brillants 
concertos de Chostakovitch et 
ceux, intenses et enfiévrés, de 


Rachmaninov. 
Éric Le Sage sub- 
jugue dans son 
exploration fou- 
gueuse de 
Schumann, scin- 
tillante et imagée, 
tout comme l’en- 
voûtant Debussy de Nelson 
Goerner. Un magnifique par- 
cours. + Melissa Khong 
v Les Maîtres du piano, Alpha. 


Partitions 


Stravinsky et Nino Rota 
arrangés pour 4 mains 


et 2 pianos 


eux parutions mettent en 
D lumière la diversité mu- 

sicale du xx° siècle et 
rendent hommage à deux 
pionniers du modernisme et de 
la musique cinématographique. 
Le pianiste Simon Bischof revi- 
site les 15 Préludes, une des 
œuvres majeures pour piano de 
Nino Rota dont la musique fut 


l’âme expressive des films de 
Fellini et Coppola. Cet arrange- 
ment pour 4 mains explore 
l'ajout des registres et une so- 
norité plus riche, choix judi- 
cieux qui sublime d’autant plus 
cette musique envoûtante. 
Seuls certains éléments dimi- 
nuent la cohérence de cette 
entreprise: la réécriture des 


STRAWINSKY 
eu de cartes 


" 


den 


staccatos du 5° Prélude, voulue 
ou fortuite, supprime au grand 
regret l’éventail de textures et 
de résonances. Malgré ces ré- 
serves, l’œuvre, de par sa propre 
valeur, reste une belle décou- 
verte. De son côté, la transcrip- 
tion complète et inédite du 
ballet Jeu de cartesde Stravinsky 
sous les soins du compositeur 
Richard Rijnvos relève le défi de 
ce projet ambitieux. Destinée 
aux concertistes dans une ver- 
sion pour 2 pianos, l’édition 
réimagine jusqu'aux derniers 
détails le chef-d'œuvre 
néo-classique, adaptant la 
palette orchestrale aux 
timbres nacrés du piano. 
Une belle réussite. + M.K. 
15 Préludes, Nino Rota, 
arr. Simon Bischof (Schott). 
Jeu de cartes, Igor Stravinsky, 
trans. Richard Rijnvos (Schott). 


Méthode 
progressive 


ssocier la formation mu- 
À: à l'apprentissage 
instrumental est indis- 
pensable, on le sait. Trois spé- 
cialistes proposent ainsi une 
méthode complète en trois 
volumes, adaptée aux cours 
particuliers ou aux autodi- 
dactes. On y trouve un réper- 
toire progressif dont l'offre 
diverse est complétée par des 
exercices de solfège. Dommage 
que la présentation soit aussi 
chargée et austère en raison de 
ses nombreux éléments. 
Toutefois les apprentis appré- 
cieront la cohérence du texte et 
les accompagnements audio 
ludiques. M.K. 
Écoute, je joue! 
Méthode de 
piano, vol. 1. 
Philippe Lefèvre, 
Chantal Boulay, 
Cyrille Lehn, 
éditions Gérard 
Billaudot. 


L'INCONTOURNABLE PETIT PONEY REVISITÉ DE LEONETTI ET GALAXY PIANO DE 
HEUMANN : DEUX RECUEILS COUP DE CŒUR POUR L'ÂGE TENDRE. 


‘est la mascotte bien-aimée de tous les débutants 

passés par l'incontournable méthode d'Hervé 

et Pouillard. Le Petit Poney a séduit les apprentis 
pianistes non seulement par son illustration adorable 
mais surtout par sa mélodie reconnaissable et son initiation 
au jeu polyphonique. C'est le morceau fondateur, comme 
le dit Christophe Leonetti, professeur de piano au CRD 
Paris-Saclay et auteur d'un set de variations sur ce fameux 
thème. Avec imagination et d'humour, il remonte le fil 
de l'histoire, transformant cet humble thème de cinq notes 
en six variations originales à la manière 
de Haydn, Chopin, Ravel et d'autres. 
La sélection aide les élèves à reconnaître 
et à comprendre les traits uniques 
de compositeurs clés du répertoire 
pianistique. Nous passons par les 
textures symphoniques de Haydn, 
l'éloquence de Clementi et la délicatesse 
de Chopin. Les variations dédiées à 


Schumann et Ravel osent une complexité harmonique dont 
l'exigence est récompensée par un résultat fidèle et inventif. 
Plein d'esprit et de créativité également dans le recueil Galaxy 
Piano de Hans-Günter Heumann dont les nombreux 
ouvrages pédagogiques ont déjà séduit la rédaction. Si le mot 
«Galaxy » laisse entendre la découverte et le mystère, les 
morceaux profitent de cet élément d'aventure pour initier aux 
nouvelles harmonies, comme l'illustre la Marche des Martiens 
dont la dissonance est une belle surprise dans un morceau 
de niveau débutant. La Voie lactée développe un toucher 
sensible et coloré; la technique est 
abordée de façon ludique dans Étoiles 
filantes et Le Big bang. Les débutants 
et leurs professeurs aimeront ce recueil 
qui sort de l'ordinaire. + MK. 

Variations sur Le Petit Poney, Christophe 
Leonetti, éditions Lemoine. 

Galaxy Piano, Hans-Günter Heumann 
éditions Schott. 


GALAXY 
PIANO 
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Courrier des lecteurs 


UN COUP DE CŒUR, UNE RENCONTRE, UN CONCERT MARQUANT ? ENVOYEZ-NOUS 
VOS TEXTES, NOUS PUBLIERONS LE MEILLEUR DANS NOS COLONNES. 


Le temps des 
apprentissages 


n ces temps propices pour travailler 
FE" piano, nous vous invitons 

à visiter notre chaîne Youtube 
Pianiste Magazine. Quel que soit votre 
niveau, vous y trouverez les chefs- 
d'œuvre du répertoire interprétés et 
analysés par les plus grands pianistes. 
Un fonds bien étoffé grâce auquel vous 
pourrez bénéficier à votre guise des 
conseils d'Anne Queffélec pour 
interpréter le Clair de Lune de Debussy 
et la Lettre à Elise de Beethoven, 
de Claire-Marie Le Guay pour la Fantaisie 
en ut mineur de Mozart... Claire Désert 
vous dit tout sur l'Adagio de la 
«Tempête » de Beethoven et Denis Pascal 
sur la Sonate « Clair de Lune» du même 
compositeur. Retrouvez également David 
Fray dans Bach, Jean-Marc Luisada 
et David Kadouch dans Chopin, Michel 
Dalberto dans Debussy. Sans oublier 
Thomas Enhco et Paul Lay pour le jazz. 
Tous les morceaux sont associés aux 
partitions publiées dans le magazine, 
que vous pourrez retrouver sur notre 
boutique en ligne pianiste.fr 


LE 


>m>l | \ 
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= 


redaction@pianiste.fr 


MALLE AUX TRÉSORS 
Je voulais vous raconter la découverte que j'ai faite dernièrement: 
mon frère, professeur de musique, m'a proposé de me donner 
quelques partitions pour piano ayant appartenu à ma grand-mère 
paternelle, elle-même pianiste et organiste. Or ces «quelques 
partitions » étaient en fait une malle remplie de partitions ! Beaucoup 
pour piano, certaines très anciennes (fin xix°, début xx°) de Mozart, 
Chopin, Bach, Schubert, entre autres. Parmi elles, plusieurs éditions 
des valses de Chopin, dont une des éditions Ricordi, numérotée, avec 
une préface de Gabriel Fauré, alors directeur du Conservatoire national 
de musique. Également plusieurs copies de partitions écrites à la main 
par mon arrière grand-père qui enseignait la musique et dirigeait une 
harmonie dans la région de Maîche. Bref, c'est un petit trésor: la plupart 
des partitions sont en excellent état malgré leur ancienneté. J'avais 
envie de partager ce grand moment d'émotion! 


Numéro James Bond 


J'ai été enchanté de découvrir votre dernier numéro consacré à James Bond. 
Quelle géniale idée! J'ai appris beaucoup de choses sur ce sujet grâce à vos 
articles très bien conçus. Un tout grand bravo, donc! 

Mes pensées vont aussi aux nombreux artistes contraints d'annuler concerts 
et autres engagements à la suite de l'épidémie de Coronavirus. 


Remettez-vous à Chopin! 


Courrier d'un pianiste amateur qui essaie d'apprendre la Grande Valse 
brillante op. 18 de Chopin, grâce aux conseils de Jean-Marc Luisada 

(sur notre chaîne Youtube). 

Les conseils sur les doigtés, le toucher et la technique m'ont beaucoup aidé. 
Et écouter le son de ce pianiste jouant les passages parfois plus lentement 
pour illustrer ses préconisations vaut tous les mots possibles. Enfin, l'histoire 
de l'évolution de sa relation à la valse est vraiment intéressante. 

En conclusion: une envie décuplée. Merci Maestro! 


Le cours de Karol Beffa pour 
apprendre sa partition inédite : 
«tout simplement génial » 


Un vrai plaisir, ce morceau « bondien ». Quant aux explications, elles sont 
vraiment très très utiles, et tellement bien développées, en particulier la 
mesure 66. À ce point-là, ça donne envie d'étudier. Et aussi tous ces 4/4, 2/4, 
6/4,12/8. Là, je vais peut-être réviser, c'est tout simplement génial. Cette 
partition est agréable à jouer, dès la première note. Merci, monsieur Karol. 
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LEBAL 


DU DÉBUTANT 
‘Erik Orsenna 


écidément, rien ne vaut 
un être libre pour non 
seulement supporter la 
prison, mais pour en faire 
son miel. 
Et nul ne fut plus libre 
qu’Erik Satie, comme en 
témoignent les pages qui 
précèdent. 
Libre avec cette lucidité et cette rare 
souveraineté qu’on appelle l'humour 
(lequel, comme chacun sait, consiste 
à se moquer de soi-même; rien à voir 
avec l’esprit, qui consiste à se moquer 
des autres —ainsi, François Mitterrand 
débordait d'esprit, mais l'humour lui 
était étranger, chef d’État oblige). 
Regardez les Gymnopédies. 
Je ne parle pas de la musique, mais 
des paroles: six mots, en tout et pour 
tout, mais qui résument notre temps 
d’épidémie. Première Gymnopédie: 


«lent et douloureux ». C’est le résumé d’un séjour en réa- 
nimation. Deuxième: «lent et triste ». C’est l'annonce de 
la mort d’un proche. Troisième: «lent et grave». C’est, le 
dernier patient sauvé, la remise au boulot, je veux dire la 


reconstruction du monde. Le même ou 
un autre? Une telle alternative a de quoi 
vous rendre moins léger! 

Notons qu’à l’origine grecque, les gymno- 
pédies étaient des danses exécutées par de 
jeunes hommes nus. Je ne peux que 
conseiller, médicalement, cette pratique, 
bonne pour les corps et stimulante pour 
l'entourage. 

Comme s’il se sentait encore des choses à 
dire, Satie commence à composer les 
Gnossiennes un an plus tard, en 1889. 

Ses conseils se font plus précis et d’une 
pertinence vertigineuse. 
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SATIE 


SANS 
MASQUE 


PEDIGREE 


musicien: 


« Très luisant »: n'est-ce pas cette 
lumière dont nous avons besoin au 
bout du tunnel? 

« Questionnez »: qui ne doit s’inter- 
roger, ces temps-ci, sur les folies de 
notre mondialisation ? 

« Ouvrez la tête »: c’est l'évidence, 
puisque portes et fenêtres restent 
closes! 

« Du bout de la pensée » et «Munissez 
vous de clairvoyance »: si vous avez un 
cerveau, ne serait-ce pas le moment 
de s’en servir? 

« Postulez en vous-même » : quelle 
plus belle définition du télétravail ? 
« Plus intimement »: franchement, 
Erik, comment faire plus? Nous 
sommes déjà sept dans 39 mètres 
carrés! 

« Très perdu »: les psychiatres le 
confirment, la santé mentale natio- 
nale bat de l'aile. Et si vous pensez 


que je galèje, vérifiez l’authenticité de cette indication 
portée juste au-dessus de la ligne deux de la Deuxième 
Gnossienne, ré, mi, mi, mi pour la main droite; sol et l’ac- 
cord sol, ré, si bémol pour la gauche: NE SORTEZ PAS! 


J'imagine Erik se retournant dans sa 
tombe: lui, le quasi-anar, se faire voler son 
conseil par 1) un président de la 
République 2) un Premier ministre 3) un 
ministre de l’Intérieur. 

Pour un peu, on l'aurait embrigadé dans 
la Légion d’honneur. 

Heureusement pour sa liberté que per- 
sonne n’a jamais su vraiment ce que vou- 
lait dire «gnossienne ». 

Rassurez-vous: la musique n’est pas confi- 
nable (mot nouveau! Je le proposerai à 
l'Académie, dès que nous reprendrons nos 
travaux). + 


RETROUVEZ TOUS 


LES ANCIENS NUMÉROS DE 
sur WwW.pianiste.fr 
pianiste 
ATION 


Le sponheur 
au bout 
des doigts 


gain 


Suivez-nous sur 


9Q 


Privilège — 
Paul Beuscher 


YAMAHA 
Clavinova CVP 809GP 


Essayez la série CVP et retrouvez non seulement toute l'expressivité d'un piano à queue 
mais aussi une multitude de sonorités et d'accompagnements extraordinaires ainsi 
qu'une qualité d'amplification exceptionnelle. 


Instruments de musique 27-29 boulevard Beaumarchais PAUL 
& librairie musicale. Paris 4 BEUSCHER 
01 44 54 36 00 


paul-beuscher.com 
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HE Sports et Divertissements La Pêche (1914) es CDpL1 


Dans ce morceau, la vie du jeu entre P et PP est à trouver en variant toucher et phrasé, staccato et legato. 
Anne Queffélec 


Calme J.+ 72 trèsiegato 


= = con spirito 
rep PnE=-E 

6: TD OUT ne. 
= (pocopéd) 1 . 


Murmures de l’eau dans un lit de rivière. te 


Venue d’un poisson, d'un autre, de deux autres. 


en crescendo 2 1 D‘. 0ù . # 
= = — = 
Fuite 


AISNE #1 


Murmures de l’eau dans un lit de rivière 


#twr Sports et Divertissements Le Yachting (1914) cs cDpi2 


Ce petit bijou aurait enchanté Tati et son M. Hulot. Attention, ici, les mots et la musique se contredisent à chaque ligne. 


Anne Queffélec 
Modéré 2 = 50 Le yacht danse. 3 
Quel temps ! Le vent souffle comme un phoque. ” DÉS DE 
= 


LR 


(en blanches, les octaves de la basse) 


fantaisie 6 — nu ot ee 


La mer est démontée. (pas le pianiste... ! Rester doux) 


= - : ce 2e : F £ = 


te 5 


P 1 e ie 
3 1 fn 
PATTES 
+ L 
Personne ne peut la remonter. 


? 
+ z 
# 
sans ralentir 


autre chose. Allez me chercher une voiture. lié 
é =, = 


RS SR CS << 


xxx Sports et Divertissements Le Bain de mer (1914) sscops 


Ce morceau plus difficile se réclame «mouvementé» mais l'indication métronomique de la blanche 
à 72 dit le contraire. À vous de choisir! 


= 132 Anne Queffélec 
tempo: selon la météo choisie! se 104 
e traste net 

Mouvementé [> = 72] HER . 

P #L 1 
| ——,, 3 
da ii a = 
ee Ce. 
houleux La mer est large, Madame. 


F lié ——————————— 
ee 


> Rp Étee ep te 


e ——— 


8 #3 © 1 € 3 


PPT Rp see gd 


En tout cas, elle est assez profonde. Ne vous asseyez pas dans le fond, C'est très humide. 
————— 
mn Éête tetes 
sd #2 à 


un peu ralenti 
Voici nnes vieilles vagues. 
pp Voici de bonnes vieilles vague: 


3 4 5 
2 2 3 


fsempre ppsubito 


pedu.c. 
rester en suspens : 
—————— interrogateur retenir 


= =. 
J J Vous êtes toute mouillée ! sans dim. Oui, Monsieur. 
bi + PR hésitant 


te ————# =: 
— L ' ; 7 7 


Fa des des ? P 
Elles sont pleines d'eau. comme un DE PP écouter... 
# 1 
a 2 


4 
4 u.c. 


He Sports et Divertissements La Pieuvre (1914) EF CDpl4 


Dans cette saynète pleine d'humour, l'indication «Assez vif» laisse au tempo la bride sur le cou. 
Anne Queffélec 


«hors mesure »! 
très mouvant 


2P La pieuvre est dans sa eee, ; 
D ar get 
DE Lu 718 55 PE — —— 


te 


Assez vif J = 108 


+ 
f 
ce poco rit. 
Æ 
Z 
4 % À 2 5 1 S T'ATE TT $ 1 3 1 Elle l'a avalé de travers. 
Elle le poursuit. OR E— Se 
un peu pressé P N (m j 5 
E 
F 


es À 4 | ; A ? 2; NS Cette boisson lui fait grand bien et lui change les idées. 
2 
FR 2 ==. 
: mm = RE —— 
d'eau salée pour se remettre. Sans dim. ; ï a _ 


NU: 


> 


V 


LE 


xxx Sports et Divertissements Le Water chute (1914) scops 


C'est l'autre pièce difficile de ce choix maritime, du fait de la basse très changeante. 


Anne Queffélec 
esprit de petite valse au début 
avec charme 
Gracieusement Si vous avez le cœur solide, vous ne serez pas trop malade. 
4 2 1 nr se 
basse = =: 2 = ä 
con Spirit o s z 2 = + Fe ———— = 
1 5 
P : F ; : ; 
 ——- d # t#g 2 
D me ; = 
1 1 1 dé 1 2 é 1 
2 8 péd 3 3 4 péd_,3 


augmentez et retenez 


it : hi 
ke à 
ÉÆ ue © = £ — 


Vous verrez comme 
c’est curieux. 


as 
[TT 
14. 


vous tombez d'un ré 1 3 2 


— ré DR === 


BE dis LEE 


traînez 


c 
13 


5 mi : ER f 
3 =. RES = = 
péd. 3 > # Fes, = 
ÿ 


a: a 


LUS 


sans dim. 


> 
Au temps ralentir , Cela prouve que vous aviez 
Ne changez pas de couleur. — Je me sens mal à l'aise. besoin de vous amuser. 


Enfantillages pittoresques 
ik Petit prélude à la journée (1913) er CDpL6 


À jouer comme si une seule main faisait un flot continu de croches. 
Travail de l'égalité des mains et des doigts. 
Simon Zaoui 


4 2 


EE 5 
P Se bien lever 
Deer al Se 


1 2 


3 


FE 
Se bien tenir 
fs VTT PTS 

t è è è 


um 


L 3 2 1 


= 
È 


promener 
+ 
2 1 


bien 


3 
ee 
Se 


Se bien porter 


divinité Enfantillages pittoresques Berceuse (1913) Er CDpi7 


Pour réussir les tierces à la main droite (puis gauche): écoutez les blanches et reliez-les les unes aux autres. 
Jouez toujours legato au moins une des deux voix. 


Simon Zaoui 


content et 


ERERES 


LOL 


retenir beaucoup 


et Grand - maman 


= 


reprendre le mouvement 


Pierrot s'endort, tout rempli 


Menus propos enfantins 
ki Ce que dit la petite princesse des tulipes (1913) 


1 CD pl.8 
Calme et lent, soignez le legato et l'égalité des notes. 
Simon Zaoui 


Très lent 


P J'aime 


DOUCE à à ge 1 3 
Ce ET 


beaucoup 


mais 


CE Triple 


encore mieux 


petite maman. 


Parlons bas, 


Menus propos enfantins 
Hire Valse du chocolat aux amandes (1913) re CDpL9 


Les textes de Satie sont comme des petits haïkus : déguster sur le pouce (chocolaté de préférence). 
Simon Zaoui 


Valse J = 115 


== 


une amande. 


e 


Au temps 
4. 3 1 


= 


F 
-. 
e e 


refuse 


doucement : 


m.d. piquée, à travailler 
HAOUMSESEnÉS retenir et timer 


à Mademoiselle Jeanne de Bret 
He lee Gymnopédie (1888) CD pl.10 


Pour jouer ce célèbre morceau sans obtenir un résultat scolaire, il convient de s'abandonner à la rêverie. 
Anne Queffélec 


Lent et douloureux (+ + 76) EVE 


US 
anni: 


” 


je 


(on ne revient pas du PP) 


à Conrad Satie 
ART 2° Gymnopédie (1888) sæcopii 


Respectez les nuances, qui correspondent à une couleur de nostalgie bien précise. 
Simon Zaoui 


Lent et triste - = 80-90 D 


les déplacements de la m.g. en un seul geste rapide, 
déconnecté du caractère immobile 
une pédale par meare 


écoutez la soudaine répétition des basses qui donne naissance & une phrase plus longue -> 


ne 


cette cadence nous écha} ue avec l'é pere i bémol- -> deuxième tentative, cette fois d'abord sur une fausse 
= Sol:n nous sommes finalement et brièvement en sol mir dominante de do mineur (présence du la b) 


: ns 


= F . . Fe F 


> pour arriver au même résultat. Décidément, on stagne 


He 4° Gnossienne (1891) rFCDpi12 


Dans cette pièce, jouez très calme et régulier, phrasez à la blanche. Adoptez un caractère de déploration. 
Simon Zaoui 


RE ———— 
Lent j = 50 


—_—_— —= 
re Ti 


phrasez bien la tierce 
la-do pour bien 
engager la phrase de 
haut en bas 
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tourbillonnant comme un vol d'oiseaux migrateurs 
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3 valses distinguées du précieux dégouté 
HE Son binocle (1914) re CD p.13 


À mi-chemin entre une barcarolle de Fauré et le Prélude de Ravel. Conduisez de longues phrases, tout en respectant à la 
lettre les indications parfois farfelues du compositeur. 


Simon Zaoui 


Nos vieilles mœurs interdisaient au jeune homme pubère de se 
montrer nu dans le bain, et la pudeur jetait ainsi de profondes 
racines dans les âmes. 


Très lent, s’il vous plaît / + 80-90 (Cicéron : « De la République », traduction Victor Poupin). 
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Il le nettoie tous les jours. 


C'est un binocle d'argent avec des verres en or fumé 
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Hot Le Piccadilly (1904) 55 CD pl. 14 


Un arrangement de la chanson de cabaret Le Transatlantique. 
Tangage et roulis souhaitables. Et surtout, ne pas se presser! 


Simon Zaoui 


Pas trop vite - = 70-80 (surtout que cela va devenir coton par la suite) 
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5 suivre les notes longues, l'accompagnement legierissimo 
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Descriptions automatiques 
ak Sur un vaisseau (1913) crCDp.15 


Le rythme de habanera de la m.g. est très stable, pour laisser libre-cours aux fantaisies maritimes 
de la m.d. Très peu de pédale. 
Simon Zaoui 
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LE JAZZ 
de Paul Lay 


Remembering Satie 


Une composition originale dans l'esprit poétique du maître d'Arcueil. 
Pensez à créer vos propres couleurs et intervalles! 
5 CD pl.16 
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Piano 


introduction (accords parfaits maj et min) 
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improviser sur ces deux accords et terminer le morceau 
(les notes à la main droite sonts suggérées pour l'impro) 


22 
m 


Pl b > b b 
== — = = — — 


31 


Pianiste 
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LES NIVEAUX DE DIFFICULTÉ : Xi Grand débutant kr? Débutant XkkT+ Moyen XD T Avancé ko ok Supérieur 


— NE MANQUEZ PAS NOS VIDÉOS PÉDAGOGIQUES SUR NOTRE CHAÎNE YOUTUBE 


AVEC L'AIMABLE PARTICIPATION DES ÉDITIONS HENRY LEMOINE 


